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NEW YORK 


Mittelalterliche Kunstwerke 
in amerikanischem Privatbesitz 


In den »Oloisters«, einer Zweigstelle des Metropolitan-Museums 
in New York, die ausschließlich der Kunst des Mittelalters vor- 
behalten ist, wurde jetzt eine Ausstellung aus amerikanischem 
Privatbesitz zusammengebracht, die sich großartig in die alten 
Kreuzgänge und Kapellen hoch über dem Hudson am Nord- 
ende Manhattans einfügt. Die Großzügigkeit und der Enthu- 
siasmus der Kunstsammler in Amerika sind weltbekannt. Aber 
die hier vertretenen 40 Leihgeber — vier bleiben anonym — 
gehören zu den stillen Sammlern, von denen die Öffentlichkeit 
kaum etwas weiß. Ihre Kunstschätze sind größtenteils völlig 
unbekannt, wenn auch einige gelegentlich in Ausstellungen in 
Amerika gezeigt worden sind. Ein monumentaler Katalog, der 


Petrus. Frühchristlich, 
vermutlich Ravenna, 

5. Jahrhundert. 

New York, The Metro- 
politan Museum of Art. 





Anonyme Leihgabe 


die 220 zur Schau gestellten Werke wissenschaftlich zu erfassen 
versucht, macht sie in 245 Abbildungen jetzt zum ersten Mal 
einem weiteren Publikum auch in Europa zugänglich. Fast alle 
Gebiete mittelalterlicher Kunsttätigkeit sind in hervorragenden 
Beispielen vertreten. Der Katalog trennt sie in: illuminierte 
Handschriften, Gemälde und Zeichnungen, Skulpturen, Glas- 
fenster, Teppiche und Stickereien und Arbeiten aus Elfenbein, 
Metall, Email usw. In der Ausstellung selbst sind diese Ge- 
biete nicht getrennt. Stücke aus den verschiedensten Materia- 
lien sind gemäß ihrem geschichtlichen, regionalen oder ikono- 
graphischen Zusammenhang gruppiert. 

Unter den illuminierten mittelalterlichen Handschriften befindet 
sich das Stundenbuch der Katherina von Kleve, einst im Besitz 
der Herzöge von Arenberg. Es ist eine niederländische Arbeit 
um 1440 mit reichem Miniaturenschmuck und dekorativen Bor- 
düren von großer Erfindungsgabe und Vielfältigkeit. Dem 
religiösen Gehalt dieser Handschrift steht das französische »Livre 
de la Chasse« von Gaston Phebus gegenüber, das in einem illu- 
minierten Manuskript des frühen 15. Jahrhunderts vorliegt. Die 
Freuden der Jagd und des weltlichen höfischen Lebens sind 
hier in realistischem Detail wiedergegeben. Noch findet man 
aber ornamentalen Hintergrund statt der Landschaft, ein 
Widerspruch, der typisch ist für den Übergang von der Gotik 
zur Renaissance. Die Gemälde des italienischen Trecento und 
Quattrocento zeigen noch strenge byzantinische Stilisierung, 
während ein Triptychon der deutschen Schule aus der Mitte des 
15. Jahrhunderts bereits die charakteristische Liebe zum Er- 


zählenden aufweist, allerdings auch noch vor goldenem Hinter- 
grund. 

In erstaunlich reicher Auswahl sind die Skulpturen vertreten. 
Diese schließen als früheste Beispiele architektonische Frag- 
mente ein: romanische Steinkapitelle des ı2. Jahrhunderts aus 
Frankreich mit Menschen und Tierdarstellungen und Ornamen- 
ten von großer Wucht und Eindringlichkeit. Stein-, Marmor- 
und Holzfiguren von Madonnen und Heiligen führen vom 13. 
bis zum frühen ı6. Jahrhundert, von einem frühgotischen 
Engelskopf aus Kalkstein in farbiger Fassung aus der Werkstatt 
von Amiens bis zu einem heiligen Sebastian aus Lindenholz, 
der erst vor vier Jahrzehnten als ein Werk des Tilmann Riemen- 
schneider erkannt wurde. Mit Glasfenstern, Stickereien und ge- 
webten Teppichen, Elfenbein-, Metall- und Emailarbeiten, die 
den Großteil der Ausstellung bilden, gelangt man in das Gebiet 
des Kunsthandwerks. Hier wird dem Besucher erneut klar, daß 
im Mittelalter keine Trennung bestand zwischen Kunst und 
Kunstgewerbe, zwischen Künstler und Handwerker. 

In einem der Kreuzgänge sind die Glasfenster sehr wirkungsvoll 
eingegliedert, so daß die tiefen Farben zur vollen Leuchtkraft 
gelangen. Sie stammen meist aus dem ı2. und 13. Jahrhundert 
aus Frankreich und umfassen ornamentale Fragmente sowie 
monumentale figürliche Darstellungen wie den Christus mit 
zwei Aposteln aus Troyes um 1200. Mit Seide und Goldfäden 
bestickte Decken, Antependien und gewebte Teppiche des 14. 
und 15. Jahrhunderts sprechen die gleiche Formensprache wie 
gemalte Altartafeln und Miniaturen. Das Material bereitet 
aber weit größere Schwierigkeiten, und bisweilen verspürt man 
in diesen Textilarbeiten eine gewisse Steifheit, die wiederum 
ihren eigenen Reiz hat. Die frühesten Stücke dieser Ausstellung 
reichen bis in die byzantinische Zeit zurück. 

Unter den Bronzearbeiten sieht man kleine romanische und 
gotische Kruzifixe und viele Aquamaniles in wuchtigen, oft 
grotesken Tiergestalten. Figuren von Heiligen, Tier- und Blumen- 
ornamente schmücken — in Gravierung oder im Relief — Me- 
tallbecher, Mörser und Teller. Außergewöhnliche Kunstfertig- 
keit wurde auch in den Emailarbeiten aller Art entwickelt. Da 
gibt es frühe Beispiele aus der Maas-Schule des ı2. Jahrhun- 
derts, französische Limoges-Arbeiten des 13. Jahrhunderts und 
weitere Stücke, die bis ins ı5. Jahrhundert reichen. Eines der 
schönsten Stücke dieser Technik ist ein Triptych-Reliquiar in 
Grubenschmelz auf vergoldetem Kupfer in Silberrahmen. Es 
stammt wohl aus einer Maastrichter Werkstatt um 1160. Das 
problematischste Stück der Ausstellung ist vielleicht eine 13,5 cm 
hohe Bronzegruppe von Herakles, der den Löwen bezwingt, 


Herakles 

mit dem Löwen (?). 
Vermutlich 
Apulien, Anfang 
13. Jahrhundert. 
New York, 

The Metropolitan 
Museum of Art. 
Leihgabe von 
Irwin Untermyer 





ein Werk, zu dem es stilistisch und geographisch keine Par- 
allelen gibt. Es gemahnt an antike Vorbilder und an Werke 
der Protorenaissance, wie man sie an Kapitellen des 13. Jahr- 
hunderts in Apulien kennt. In der Zeit von Friedrich II. von 


VIl/ı 


Staufen, der eine eigene Renaissance schuf, strahlen Einflüsse 
nach Italien aus bis nach Apulien und Sizilien, und es ist durch- 
aus möglich, daß Beziehungen zu den Metallwerkstätten in 
Hildesheim bestanden, wo in dieser Zeit Bronzetüren und Tauf- 
becken gegossen wurden. 

Man hat in dieser Ausstellung weder den Versuch unternom- 
men, alle Privatsammler mittelalterlicher Kunst in Amerika zu 
erfassen, noch wurden alle erhältlichen Stücke in diese Schau 
aufgenommen. Die Auswahl ist von hoher Qualität und großer 
Vielseitigkeit, auch wenn naturgemäß gewisse Begrenzungen 
darin bestehen, daß zu große Formate und zu schwere Stücke 
nicht für eine Privatwohnung geeignet sind. Die Beschränkung 
auf vorwiegend kleinere Werke gibt jedoch der Ausstellung 
eine Intimität, die man nicht missen möchte. Der Besucher be- 
gegnet hier vielen Objekten, die dank ihrer anonymen Existenz 
fast unbekannt sind, und das macht diese Schau um so inter- 


essanter für den Laien und Forscher zugleich. Fritz Neugass 


Deutschland 
BERLIN 








Ein Versuch: die Galerien- Messe 


Der. Versuch hätte auch mißlingen können. Anfangs gab es 
skeptische Stimmen. Aber die erste »Frühjahrsmesse Berliner 
Galerien«, veranstaltet von den sieben Galeristen der »Inter- 
essengemeinschaft Berliner Kunsthändler« im Haus der Kunst- 
bibliothek am Bahnhof Zoo, brachte dann doch rund 120000 
Mark ein; 8000 Besucher kamen, darunter viele, die bisher noch 
nie ihren Fuß in eine Galerie gesetzt hatten. Für Berliner Ver- 
hältnisse war das ein recht hübscher Erfolg. Geld für Kunst ist 
rar in dieser Stadt. Am besten verkauften sich, »natürlicher- 
weise«, graphische Blätter. Die »Galerie Andre«, ein junges 
Unternehmen, das schnell bekannt geworden ist, hatte in ihrer 
Koje ihre Kupferdruckpresse in Betrieb; das frische Blatt kostete 
ı2 Mark. Mit internationalen Graphik-Stars wie Hockney und 
Paolozzi brillierte die »Galerie Mikro« des rührigen Michael 
S. Cullen, der auf dem Wege über Berlin aktuelle englische 
Graphik in Deutschland bekannt macht. (Zur selben Zeit prä- 
sentierte er in seiner Stammgalerie Siebdrucke des englisch 
orientierten Amerikaners R.B. Kitaj, eine Ausstellung, die nun 
durch fünf bundesrepublikanische Städte geht.) 

Der junge Galerist Rene Block zeigte vornehmlich » Anti-Kunst«, 
hergestellt von namhaften Künstlern, Kuriosa wie die Repro- 
duktion eines Briefumschlags mit dem Werbestempel »2 x täg- 
lich Zähneputzen«. Möglicherweise ist solche » Anti-Kunst« die 
neue Kunst für Snobs; wer sie kauft, beweist, daß er »in« ist. 
Die »Galerie Daedalus«, spezialisiert auf Konstruktivismus und 
Kinetik, bot kühle Bilder und glatte Objekte. Wo es leuchtete 
oder gar klapperte, versammelten sich die »homines ludentes« 
mit technisch-ästhetischen Interessen. 

An der Kojenwand der Galerie Poll setzte eine nackte, verviel- 
fältigte Dame aus rosa bemalten Hartfaserplatten die Beine 
voreinander; die Strümpfe daran waren echt: ein kurioser Ein- 
fall von Hermann Albert, der »Bewegungsabläufe« darstellen 
wollte. Im weiteren Angebot gab es angriffige Bilder von Wolf- 
gang Petrick und Peter Sorge. Überaus breitsind die Programme 
der Galerien Ben Wargin und Springer; hier war auch ältere 
Kunst zu finden, von Max Ernst, Beckmann und Werner Heldt 
beispielsweise. Die Buch- und Kunsthandlung Camilla Speth 
hielt Kataloge, Bücher, Mappenwerk feil, die ihr angeschlossene 
»galerie miniature« phantastische Bilder Berliner Provenienz. 
Alles in allem bot diese erste Frühjahrsmesse ein abwechslungs- 
reiches Bild, und die Aussichten, daß sie alljährlich wiederholt 
wird, sind günstig. Jürgen Beckelmann 


VIl/2 








BOCHUM 


Sicher ist Freud im Spiel 


Die »Palette« der Buchhandlung Oscar Hengstenberg zeigte im 
Juni Arbeiten des Gelsenkirchener Künstlers Hans Wolfgang 
Lingemann. Dieser, Jahrgang 1935, der sich kurz Hawoli nennt, 


Hawoli (Hans 
Wolfgang Linge- 
mann). 

»Objekt 68«. 
Polyester 


studierte an der Folkwangschule Essen und wurde mit verschie- 
denen Kunstpreisen ausgezeichnet, unter anderem mit der Sil- 
bermedaille »prix europe de peinture«, Ostende 1964. 1968 er- 
hielt er ein Stipendium des Kulturkreises der Deutschen Indu- 
strie. Hawoli hat vom Tachismus zur konkreten Malerei gefun- 
den. Von der herkömmlichen Art des Bildes als einer mit Öl be- 
malten Fläche ist er abgekommen. Das reichte für ihn nicht 
mehr aus, das Bild vom Menschen neu zu erfassen. Er versucht, 
in den Raum des Betrachters einzugreifen. Weibliche Torsos 
montiert er auf geometrisch aufgeteilte, zum Teil als Schaltungs- 
systeme dargestellte Bildflächen, verfremdet und unterspielt sie 
durch Hinzufügen technischer Apparaturen. So erscheinen 
Tachometer und Druckmesser auf den Brüsten, wachsen Vier- 
kantschlüssel und Rohranschlüsse aus den Skulpturen heraus. 
Insbesondere die Arbeit »Die Hand« erweist Hawolis komposi- 
torisches Talent: Auf einer Fläche mit fast steril verlaufenden 
geraden Linien ist eine plastische Hand projiziert, die einen 
unheimlich-verzerrten Schatten wirft. Die Fläche wird zum 
Raum, die Formgenauigkeit wird aufgelöst. Und wenn etwa 
auf den Konturen eines weiblichen Körpers ein Schaltsystem er- 
kennbar wird, entsteht vor uns das Bild des in der Technik ver- 
fangenen, manipulierten Menschen. 


Plesiglas, Metall, Schaumstoff 


Mit progressiver Kunst aus sieben Ländern eröffnete in Bochum 
die neue »Galerie m« ihr Ausstellungsprogramm. 50 Künstler, 
darunter sieben »documenta«-Teilnehmer, zeigten Objekte aus 
Plexiglas und Metallstäben, Vibrationskugeln, Reliefs und Pla- 
stiken. Neben den beweglichen Spiegeln von Chris Megert 
blitzte Colombos drehbares, Lichter sprühendes Turmmodell. 
Duartes flirrende Sonnenstrahlen und Gonschiors Leuchtkugeln 
schlossen sich zu einem Kreis jener, die in Bewegung und Licht 
neue Formen finden. Die Schaumstoffplastiken von Spindel 
und die großflächigen, mit Holzstäben bestückten Tafeln von 
Hilgemann dokumentieren die neuen Ausdrucksmittel der 


Kunst unserer Zeit. Frank Göhre 





DÜSSELDORF 

Eine Privatsammlung mit erlesenen 
Stücken 

Der »Kunstverein für die Rheinlande und Westfalen« hatte in 
seinen Ausstellungsräumen am Düsseldorfer Grabbeplatz die 


Sammlung des Kölner Kaufmannes Wilhelm Hack zu Gast, eine 
sehr umfangreiche und vielgestaltige Kollektion, Frı:cht vierzig- 
jährigen Bemühens. Der Sammler vereinigt sakrale Objekte des 
Mittelalters mit Bildern unseres Jahrhunderts. Den Beginn der 
mittelalterlichen Abteilung setzt eine kleine Gruppe sehr wert- 
voller früher Emailarbeiten aus Limoges und französischer 
Elfenbeinarbeiten. Abgebildet ist hier eine Pariser Spiegelkapsel 
aus dem Anfang des 14. Jahrhunderts. Dargestellt wird der 
Sturm auf die Minneburg, das Motiv lieferte wohl der altfran- 
zösische Rosenroman. Die Spiegelrückseite erweist sich als Vor- 
wegnahme der »Flower-Power-Bewegung«, denn die Paare be- 
kämpfen sich voller Liebe mit Rosen. Ein Ritter hat die Burg 
bereits genommen und umarmt seine Auserkorene. 

Erlesene Stücke sind dann vor allem unter den Skulpturen an- 
zutreffen. Hier steht eine noch streng romanische Madonna aus 
Westfalen ‘am Anfang, um 1220 geschaffen. In engem künstle- 
rischem Zusammenhang mit der jüngst vom Schnütgen-Museum 
erworbenen Ollesheimer Madonna (siehe »Die Kunst und das 
schöne Heim«, Heft Juni 1969, Seite VI/ı2) stehen zwei Skulp- 
turen der Sammlung Hack. Einmal eine stehende Heilige, Köln 
um 1300, sodann eine sehr schöne Madonna, in der Haltung ein 
wenig lockerer als die Ollesheimer Madonna und zeitlich wohl 
ein wenig später anzusetzen. Der Sammler ist als gebürtiger 
Koblenzer um die Plastik des mittelrheinischen Raumes bemüht. 
Zu nennen ist als wichtigstes Stück eine behäbig thronende 
Madonna aus Trierer Sandstein, um 1350, in Trier oder aber in 
Metz gemeißelt. Sehr liebreizend ist die auf einem hohen Sockel 
thronende Muttergottes aus Alken an der Mosel, um 1420, ein 
schönes Beispiel für den »weichen Stil« an Mittelrhein und 
Mosel. Weiterhin umfaßt die Sammlung Hack Skulpturen aus 


Spiegelkapsel. 
Paris, Anfang 

14. Jahrhundert. 
Durchmesser 

16,5 cm. 
Sammlung Hack, 
Köln 





Burgund, Tirol, dem Donauraum, Bayern und einen Apostel aus 
der Schule von Nottingham. Die zahlreichen mittelalterlichen 
Gemälde haben nicht die gleiche künstlerische Höhe wie die 
Plastik. Wichtig scheint hier indes eine große Tafel mit der 
Muttergottes und sechs Heiligen, Trier um 1460/70, ein Auftrag 
des Eifeler Geschlechtes der von Virneburg. 

Sehr umfangreich und in der Qualität höchst unterschiedlich 
ist die Gruppe an Bildern des 20. Jahrhunderts. Berühmte Na- 
men sind nicht mit durchweg guten Arbeiten präsent, auch die 
Bilder der Pseudo-Kubisten und bereits halbvergessener Größen 
des Tachismus schmälern den Gesamteindruck. Bemerkenswert 
und in Deutschland völlig einzigartig ist allerdings die Zusam- 
menstellung an Bildern osteuropäischer Konstruktivisten; zu 
nennen sind /wan Klujn, El Lissitzky und Malewitch mit je 
einem ihrer Hauptwerke, Moholy-Nagy, Ljubow Popowa und 
Vasarely. Pendants hierzu in der Sammlung sind wiederum die 
Maler der »De Stijl«-Bewegung; Hack besitzt zwei mittelgroße 
Bilder von Mondrian, auch einen guten Kandinsky aus dessen 


geometrisierender Epoche. Wegen ihres hohen Ranges seien auch 
die Bilder von Kirchner, Delaunay und Schwitters erwähnt. 
Ein besonderes Lob verdient der Katalog. Jedes Werk der 
Sammlung ist abgebildet, vieles farbig. Jeder Abbildung steht 
der zugehörige Text gegenüber, lästiges Umblättern und Suchen 
bleibt dem Leser somit erspart. Leider bieten die wenigsten 
Ausstellungskataloge dem Leser diese Bequemlichkeit. 
Hans-Joachim Mitschke 





HAMBURG 


Poetisch, traumhaft, absurd 


Der Kunstverein in Hamburg eröffnete die erste umfassende 
deutsche Ausstellung mit surrealistischen Bildwerken. Sie be- 
weist: Es ist schwer geworden, ein wirklich überzeugendes 
Ensemble dieser Art — fast undenkbar ohne Leihgaben aus 
den USA — zusammenzubringen. Die bedeutenden Jahre des 
Surrealismus waren zwischen den Weltkriegen; er entwickelte 
sich als Reaktion auf das Versagen der Vernunft, auf die bürger- 
lichen Gewöhnungsmechanismen, auf zu simples alltägliches 
Denken, auf die Angst, Reizüberflutung, zunehmende Diskonti- 
nuität, Traumarmut, Verödung des schöpferischen Geistes, das 
Unmenschliche der modernen Industrie- und Verwaltungsge- 
sellschaft. 118 Exponate des Surrealismus, dazu elf Bilder von 
Vorläufern wie Archimboldi, J. H.Füssli und den » Anregern« 
Hans Arp (leider nur mit Arbeiten von 1924/28), Giorgio de 
Chirico, Francis Picabia — ein gewiß magerer Blumenstrauß, 
denkt man an die unbelegte Verwandtschaft zu Bosch und 
Brueghel, zur deutschen Romantik, zu Henri Rousseau, Odilon 
Redon, zum Dadaismus, zu Marcel Duchamp, zu Klee, Chagall 
usw. Von diesen ı18 Bildern datieren nur rund vierzig Prozent 
aus den ersten wichtigen anderthalb Jahrzehnten nach 1924, als 
Andre Bretons Manifest des Surrealismus erschien. Bedauerlich 
die Beschränkung auf Gemälde und Zeichnungen, und dies 
nicht allein, weil Beispiele für die surrealistischen Plastiken 
oder Objektbilder von Giacometti, Max Ernst und anderen 
fehlten; eine Surrealismus-Ausstellung müßte doch wohl we- 
sentliche literarische Bekundungen — Dichtungen (den Sur- 
realismus-Begriff finden wir erstmals in einem Brief des Dichters 
Apollinaire von 1917), Auseinandersetzungen mit Kunst, Politik, 
Philosophie, Psychologie, Psychoanalyse — einbeziehen. 
Surrealismus: Das war vor allem ein (antirationalistisches) 
Lebensgefühl, eine (gesellschaftskritische) Lebenshaltung, ein 
Lobgesang auf das Unbewußte, Traumhafte, Intuitive, Wun- 
derbare, auf Magie und Poesie des Zufälligen. Einen surreali- 
stischen »Stil« gibt es nur sehr bedingt. So war in dieser Aus- 
stellung, völlig zu Recht, sehr Unterschiedliches beisammen. Die 
Spannweite reichte vom lockeren »automatischen« Zeichnen 
(wahrscheinlich Victor Brauners, Unica Zürns) bis zur Augen- 
trugkunst Pierre Roys, Magrittes u. a.; von der zarten Bellmer- 
Bleistiftzeichnung mit deutlich erotischem Inhalt bis zu kaum 
verschleierter Realistik, so in Delvaux’ »Zwei Frauen«; von der 
oft eher simplen Malerei Rene Magrittes bis zur virtuosen eines 
Dali; vom Flächigen, das Miro liebt, bis zum deutlich Raum- 
haften; vom traumbildhaft Schönen, beispielsweise im Werk 
Leonor Finis, bis zum Häßlichen, Aggressiven, etwa in Wifredo 
Lams »Der Körper, Spiegel der Seele«, bis zum krankhaft Ero- 
tischen; von magischer Abstraktion, so der halluzinierten Bilder 
Yves Tanguys, bis zum magischen Realismus eines Pierre Roy; 
vom zufällig »Gefundenen« bis zur phantastischen Ideenkunst 
Masgrittes, bis zu Naturvisionen, beispielsweise Richard Oelzes, 
oder Max Ernsts poetischer Wirklichkeitsverwandlung; vom 
spielerisch Gewonnenen (Mirö) bis zum Alptraumhaften, wie es 
z.B. erscheint in Arbeiten Andre Massons, Roberto Mattas. 
Herbert H. Wagner 
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HANNOVER / ZÜRICH 


Der Surrealist und Poet Magritte 


Die Kestner-Gesellschaft Hannover zeigte die erste umfassende 
deutsche Rene-Magritte-Ausstellung: ein Ensemble von hundert 
Gemälden und Zeichnungen von 1920 (»Frauen und Blumen«) 
bis 1966 (»Die Zeit von einst«), das vom Kunsthaus Zürich über- 
nommen wurde. Unbefangen die Werke betrachtend, möchte 
man, grob und die Anfänge bis ungefähr 1926 ausklammernd, 
vier Gruppen trennen: einmal die surrealistischen Bilderrätsel, 





Rene Magritte. 
»Das rote Modell«. 


1935. 
Öl. 72:50 cm 





deren Teile sinnvoll zusammenzubringen nicht glücken will, 
dann Objekte, deren Inschriften oder Worthinweise für Dinge 
die Phantasie zur bildvollendenden Leistung anregen mögen, 
andererseits Akte usw. von häufig peinlich berührender Deut- 
lichkeit oder Banalität und daneben, fast wie ein Wunder, die 
Arbeiten, welche zu den wirklich beeindruckenden schöpferi- 
schen Ergebnissen des Jahrhunderts gehören: überwiegend 
nicht sehr raffiniert gemalt, jedoch oft bezwingend poetisch, 
eine innerlich wahre, Geist und Seele bezwingende Aussage- 
kunst. Ein Bild dieser Reihe zeigte der Deckel des umfang- 
reichen hannoverschen Katalogs, des ersten Magritte-Buchs in 
deutscher Sprache: »Die Domäne von Arnheim«, 1962 (der 
Titel eine Huldigung an den verehrten Edgar Allan Poe). 

Rene Magritte wurde 69 Jahre alt. Er starb 1967 in Brüssel, 
seinem hauptsächlichen Wohnsitz, seitdem er dort 1916 die 
Akademie der schönen Künste bezog. Nach dem Studium schlug 
er sich bis zum Vertrag mit der Brüsseler Galerie »Le Centaure« 
1925 als Zeichner einer Tapetenfabrik und Reklamemaler 
durch. In seiner Freizeit malte er, gegenwärtigen Tendenzen 
folgend, etwa ungegenständlich oder die Dynamik eines Be- 
wegungsvorgangs, ehe seinem Drang, innere Kräfte, Träume, 
Gedanken sichtbar zu machen, ein adäquateres Verfahren zu- 
wuchs. Die Möglichkeit, bildliche Entsprechungen für das innere 
Gesicht der Welt zu formulieren, erkannte Magritte, als er 1922 
den Collagen von Max Ernst, aber auch der Bildwelt de Chiri- 
cos begegnete. Seine Darstellungsweise wurde surrealistisch. Er 
löste im Sinne des Surrealismus viele gegenständliche Ver- 
knüpfungen. Aber er tat es nicht einfach aus Affront gegen den 
Rationalismus, geschweige denn aus dem Willen zum Absurden, 
vielmehr aus dem Wunsch, bestimmte Einfälle wiederzugeben 
und einen tieferen Sinngehalt zu erreichen. Magritte war kein 
bedeutender Visionär und kein großer Physiognomiker, aber er 
hatte eine gute schöpferische Phantasie. Er steckte voller Ideen, 
so daß es ihm möglich war, mit 27 in einem Jahr sechzig Bilder 
zu malen. Gelegentlich meint man, die Gedankenkunst stehe 
nahe. Davor bewahrte ihn aber meist sein poetischer Sinn, seine 
Lust am Träumen und Fabulieren, seine Ironie und sein trocke- 
ner Witz. Herbert H. Wagner 
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KÖLN 


Der späte Nay 

Vornehmlich dem Spätwerk des im Vorjahr verstorbenen Malers 
E.W. Nay ist eine Wanderausstellung gewidmet, die im Kölner 
Wallraf-Richartz-Museum ihren Anfang nahm und im Laufe 
dieses Jahres in der Berliner Nationalgalerie, dem Frankfurter 
Städel und im Hamburger Kunstverein gleichfalls zu sehen sein 
wird. Nay verstand seine späten Bilder als Ausgangspunkt und 
Wegweisung für eine zukünftige Malerei. Erfüllt von diesem 
Bewußtsein, trafen ihn die Zurücksetzungen und die Kritik an 
seinem Schaffen, der er sich in den letzten Lebensjahren aus- 
gesetzt sah, sehr schwer. Werner Haftmann wagt im Katalog 
die Behauptung, der Maler sei »an gebrochenem Herzen« ge- 
storben. Nun stieß Nay ohne Zweifel auf Unverständnis oder 
Feindschaft, da — entgegen den antikünstlerischen Bestrebungen 
der Gegenwart — Malerei für ihn eine autonome geistige Tat 
und genuine Auseinandersetzung des Schaffenden blieb. 

Die Spätstufe im Werke Nays datiert seit 1965. Fern jeder alters- 
bedingten Erschlaffung (wie man es z.B. in Picassos Ölbildern 
registrieren kann), sind die in dieser Zeitspanne entstandenen, 
meist großformatigen Bilder eine letzte Steigerung und Voll- 
endung seines ständigen Bemühens, die Suggestivkraft der 
Farben mit organischen Formen zu verknüpfen. Die Wirkung 
dieser Leinwände ist streng, konzentriert, nobel. In vertikaler 
Ausrichtung durchziehen Farbbänder oder Ketten aus blasen- 
förmigen Gebilden das Bildfeld. Eine Abgrenzung dieser Ketten 
und Bänder nach oben oder unten hin unterbleibt, auf diese 
Weise durchzieht eine Art unendlicher Fluß die Bildfläche. 


Ernst Wilhelm Nay. 
»Schwarz-Grün«. 
1967. 

Öl. 162:130 cm 


Antagonistisch wird gegen diese Ketten und Bänder eine ab- 
strakte, doch meist floreal anmutende Gegenform gesetzt. Mit- 
unter ist es auch eine breite, einfarbige Farbfläche, aus der dann 
wiederum scherenschnittartig eine sich verzweigende Form in 
Weiß ausgespart wird. Dies erinnert entfernt an die »Papiers 
coup®s« des späten Matisse. Der strengen Formgebung entspricht 
die kühle, glatte, ja kalte Verwendung der Farben. Nays späte 
Bilder können nicht mehr mit dem Verwurf des Dekorativen 
belegt werden. Die trotz aller Reduzierung lebendig wirkenden 
Formen verweisen auf eine andere Welt hinter der der Er- 


scheinungen. Hans-Joachim Mitschke 








MÜNCHEN 


Die römisch beeinflußte 

Kunst Pannoniens 

Das ungewöhnliche Münchener Ausstellungsereignis»Die Römer 
in Pannonien« bot die Prähistorische Staatssammlung Bayerns 
in Zusammenarbeit mit dem Ungarischen Nationalmuseum 
Budapest im Münchener Stadtmuseum. Da die vorgeschicht- 


liche Staatssammlung noch kein eigenes Gebäude besitzt, mußte 
die Gastfreundschaft der Stadt München in Anspruch genom- 
men werden. In zahlreichen Vitrinen waren ausgewählte Fund- 
objekte aus der Frühzeit Westungarns, der einstigen römischen 
Provinz Pannonia (1.—4. Jahrhundert n. Chr.), zu sehen. Schon 
die einstige keltisch-illyrische Urbevölkerung verfügte über 
große kunsthandwerkliche Geschicklichkeit, wie formvollendete 
Keramiken und Metallfibeln zeigten. Die römische Besetzung 
brachte Kunst und Kultur des antiken Rom ins Land, teils mit 
Gegenständen aus dem römischen Mutterland, teils mit for- 
malen Einflüssen. Pannonien wurde zur reichsten der drei 
Donau-Provinzen des alten Rom, neben Raetia und Noricum 
(Land östlich des Inn). Allmählich entwickelte sich eine 
typisch pannonische Kunst, vor allem auf Gebieten der Kera- 
mik und des Glases. Am Rande aller Militär- und Zivilsied- 
lungen Pannoniens der ersten nachchristlichen Jahrhunderte 


Pannonisches Glas. 

4. Jahrhundert n. Chr. 
Budapest, 

Ungarisches 
Nationalmuseum 





lagen Töpfersiedlungen. Hier wurde schließlich für anspruchs- 
vollere Käufer feinere Töpferware erzeugt, von der manches 
erhalten geblieben ist. Auch edlere Glasgefäße wurden in voll- 
endeter Form nachgeahmt. Ausgestellte glasierte Keramik 
stammte aus dem 3./4. Jahrhundert n. Chr. 


Der Einzelgänger Leger 

Die Galerie Günther Franke präsentierte nach längerer Pause 
wieder Gouachen, Zeichnungen und Farbgraphik des französi- 
schen Malers Fernand Leger. Aus den rund fünfzig Arbeiten 


der Jahre ı928 bis 1955 wurde deutlich, wie sehr die große 
kompositionelle Begabung Legers die Kunst dieses Einzel- 
gängers bestimmt hat. Die Farbe, anfangs auf Grundfarben 
eingeschränkt, bildete eine der dekorativen Seiten im Kompo- 
sitionsbild des Künstlers. Später wurde die Palette durch feinere 
Zwischentöne bereichert. Die innere Beziehung des Malers zur 
Technik prägte auch die künstlerischen Motive, die in Details 
sogar das Moment der » Auswechselbarkeit der Teile« erspüren 
lassen. 


Meisterliche Holzschnitte 
Felisc Vallottons 


Auch der Westschweizer und Wahl-Pariser Felix Vallotton war 
ein entschiedener Einzelgänger, fern von allen Schulen oder 
»Richtungen«. Einige Zeichnungen und über sechzig druck- 
graphische Blätter stellte die Münchner Galleria del Levante in 
der Stuck-Villa aus. Vallotton hatte eine meisterhafte Technik 
des Holzschnittes entwickelt, mit der er eine unglaubliche Viel- 
falt von Gefühlsempfindungen auszudrücken wußte, Bitter- 
ernstes, Komisches, Sentimentales, Dramatisches, Ironie und 
Scherz, Spott und Verachtung. Die vorzügliche Auswahl gerade 
im Jugendstilmilieu der Stuck-Villa ließ die künstlerische Stel- 
lung dieses vielseitigen Malers und Graphikers deutlich sichtbar 
werden, auf dem Scheitelpunkt zwischen enteilendem Naturbild 
und einer der Wirklichkeit entfremdeten Stilisierung. Von Tou- 
louse-Lautrec und van Gogh hatte er manches gelernt, die 
Erfassung des fruchtbaren Augenblicks, den äußersten knappen 
Bildausdruck, das Fortlassen alles Unwesentlichen. 


Porträts als Dokumente vom Menschen 

Einen zeitgenössischen Einzelgänger stellte die Galerie Seifert- 
Binder in neueren Arbeiten von Hans-Jürgen Kallmann vor. 
Der aus dem östlichen Deutschland stammende Künstler, seit 
langem in München heimisch, hat seine größten Erfolge auf 
dem Gebiet der Bildnismalerei erreicht. Ölbilder und Pastell- 
studien von Heuss, Adenauer, Papst Johannes XXIII., von Dich- 
tern wie Brecht und zahlreichen Bühnenkünstlern sind mensch- 
liche Dokumente der Zeit um die Jahrhundertmitte von 
bleibender Aussagekraft. Eines seiner neuesten, in der Münch- 
ner Ausstellung hängenden Porträts zeigt den Kölner Kirchen- 
fürsten Frings in der Fülle seiner Alterserfahrungen und zugleich 
im Leiden um das Augenlicht, ein im Menschlich-Schicksalhaften 
umfassend gesehenes und gestaltetes Gemälde. Die Landschaft 
als Ausdruck des Seelischen, das Tier als Träger von Erfahrungen 
und Erlebnissen, dem Menschen gnadenlos ausgeliefert — das 
sind künstlerische Aussagen der jüngsten Kallmann-Ausstellung. 





_ Mehrwertsteuer bereits im Preis enthalten 
© rTT> er. 


DM 485 


[om 97 —_ 05 
85 Nürnberg 


RAUM nn 


Großeinkauf und Direkt-Import, daher so preisgünstig! 


DM 286,— 












































DM 109,50 


DM 115, — 


Fordern Sie unverbindlich meinen Stilmöbel-Spezialprospekt! 
Kein Vertreterbesuch! Versand nach überall. 


VII; 


»Konkrete Kunst« materialisiert 


Ein seltenes Thema hat sich die Münchener Neue Sammlung, 
Staatliches Museum für angewandte Kunst, ausgewählt. Sie 
zeigt »Spielobjekte«, die aus künstlerischer Sicht entwickelt 
worden sind. Holz, Metall und Kunststoffe bilden die Materie. 
Die Formen entstanden aus der Materialisierung sogenannter 
»Konkreter Kunst« (Max Bill) aus dem Konstruktivismus. Der 
Besucher darf an manchen der ausgestellten Objekte selbst »vor- 
sichtig spielen«, drehbare Plastikbälle mit Farbmustern hin 
und her wenden, Farbklötzchen aufstellen oder aneinander- 
reihen, abstrakte Schalter eindrücken oder lösen. So originell 
alle diese »Spielsachen« sein mögen, ihre Effekte sind nur von 


kurzer Dauer. Arnold Mardersteig 





WUPPERTAL / SAINT-ETIENNE 


Zeichen eines Dichters 


Der Anteil von Dichtern, Literaten am Gedeihen der modernen 
Kunst ist erheblich; wir wissen um die Bedeutung unter ande- 
rem Baudelaires, Apollinaires, des Futurismus-Begründers 
Marinetti, des »Sturm«-Vaters Herwarth Walden, der Dadaisten 
Hans Arp, Tristan Tzara, Hugo Ball. Zugleich hervorragender 
Dichter ist der Zeichner und Maler Henri Michaux, geboren 1899 
im belgischen Namur, seit 1924 in Paris und auf vielen Reisen. 
Lange vor dem modischen Tachismus der fünfziger Jahre wagte 
Michaux von 1926 an seine »Taches« genannten Fleckenbilder. 
Surrealismus, das sei »reiner psychischer Automatismus«, do- 
zierte Breton; Michaux hat die »automatische« künstlerische 
Niederschrift vorbildlich intensiv (daher mit sehr unterschiedlich 
gutem Ergebnis) geübt. Und zu einer Zeit, als die Ausflüge 
einiger Surrealisten in künstliche Paradiese mittels halluzino- 
gener Drogen usw. im allgemeinen kaum nennenswert waren, 
hat Michaux — seit 1955 — mit Mescalin systematische Versuche 
unternommen. Er zeichnete unter seiner Einwirkung, er schrieb 
darüber - und hat dadurch wohl weitere Experimente mit 
Rauschmitteln angeregt oder gefördert. 

Michaux’ erste deutsche Ausstellung, gleichzeitig die erste be- 
merkenswerte außerhalb Frankreichs, veranstaltete 1959 die 
Frankfurter Galerie von Daniel Cordier. In den zehn Jahren 
bis heute hat seine Kunst nicht wenige deutsche Freunde ge- 
funden, von denen etliche natürlich zuerst den Dichter (drei- 
bändige Gesamtausgabe 1966 im S. Fischer Verlag) bewundert 
haben. Ihre Zahl vergrößerte nun die Ausstellung anläßlich des 
70. Geburtstags Ende Mai, welche das Von-der-Heydt-Museum 
in Wuppertal zusammen mit dem Museum in Saint-Etienne 
(dort 24.6. bis 22. 9.) einrichtete. 

Allen Zeichnungen gemeinsam ist die offenbar unkorrigierte 
Geschwindschrift, mit der Michaux seine augenblicklichen Ein- 
fälle bzw. Erregungen notiert; es ist klar, daß der schöpferische 
Geist des Betrachters aus der Fülle des einfach Dahingeschrie- 
benen einiges nicht ganz Zwingendes sondern kann. Neben ab- 
strakten oder kalligraphischen Entsprechungen für seelische Re- 
gungen finden wir Gesichtsvisionen, in denen das Äußere zur 
Form einer inneren Wahrheit »verzerrt« worden ist. Oder, nicht 
minder beeindruckend, zeichenhaft Gegenständliches, wie im 
Vorbeirasen stenographiert, manchmal an die gereihten Einzel- 
aufnahmen eines Films erinnernd. Oder Tuschebilder, die in 
Kürzestform Erinnerungen an Menschliches, Landschaftliches, 
Amorphes zitieren. Sie lassen hin und wieder an die Fülle eines 
Großstadtbades denken, sie fesseln auf magische Weise. Auf- 
fallendes Kennzeichen vieler Mescalin-Werke sind der vorherr- 
schend sehr kleine, hastige Strich, eine öfter wie »gestrickte« 
Erscheinung, Formen, die an Feldlinienbilder mit Eisenfeil- 
spänen, an Aufnahmen unter dem Mikroskop, an Gesichter, an 
Körper im Nebel erinnern. Die » Arrachements«, Acrylmalereien 
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von 1968, Bewegungs-, Sturm-, Erregungsbilder, sind unter dem 
Eindruck der Mai-Juni-Unruhen in Paris entstanden. 
Herbert H. Wagner 


Frankreich 





PARIS 


Das Bauhaus — 
Logik und Romantik in Symbiose 


Das Bauhaus war für Frankreich bisher ein Mythos. Man be- 
sprach und zitierte es viel, doch kannte es der Franzose allen- 
falls partiell. Die neuen Ideen aus Deutschland wurden im Pa- 
ris der zwanziger Jahre nicht enthusiastisch aufgenommen. Für 
den »Esprit Parisien« waren sie offenbar zu methodisch und 
deutsch. Da hatte die Psychoanalyse, zumindest als Diskussions- 
thema, mehr Glück. Selbst Le Corbusier fand mit seiner Va- 
riante des Internationalen Stils Widerstand. Die Seinestadt galt 
als die feste Burg des Surrealismus und Kubismus. Es war ein 
Ruf, der verpflichtete. 

Dieser Mythos von jenseits des Rheins ist seit einigen Wochen 
greifbare Wirklichkeit geworden. Die Säle des Musee d’Art Mo- 
derne, ergänzt durch Räume des benachbarten Musee de la Ville 
de Paris, sind angefüllt mit einer Auswahl von bereits in Stutt- 
gart gezeigten Gegenständen, die im Bauhaus in Weimar und 
später in Dessau entworfen und hergestellt wurden. Eine für 
Paris selten umfangreiche Manifestation, die Ströme von Zu- 
schauern anzog. Das Echo bei Publikum und Presse war durch- 
weg sehr positiv. »Le Monde« brachte ausführliche Kommentare 
gleich über zwei Seiten. Und »Combat«, der diese Ausstellung 
als Zeichen für die Überwindung »jenes einseitigen Blicks in 
die Vergangenheit« wertete, meinte zudem, daß noch vor einem 
Jahr eine Bauhaus-Ausstellung undenkbar gewesen sei. Die 
Mai-Ereignisse haben auch hier bewußtseinsändernd gewirkt. 
Der für die Gesellschaft denkende und verantwortliche Geist 
des Bauhauses übte eine ungewöhnliche Faszination aus. Inso- 
fern bedeutete für viele diese Ausstellung eine Art Botschaft. 
Viele Probleme, die heute diskutiert werden, fanden bereits da- 
mals eine Lösung. Das Bauhaus wollte das ganze Leben durch 
eine plastische und architekturale Kunst ästhetisch neu gestal- 
ten. Selbst ein alltäglicher Gegenstand wurde neu erdacht und 
in seinem funktionalen Zusammenhang zur Gesellschaft gese- 
hen. Anregungen der englischen Theoretiker Morris und Rus- 
kin (Lehrer von Oscar Wilde) wurden aufgegriffen und weiter- 
geführt. Gropius, der Bauhaus-Gründer, erstrebte eine Verbin- 
dung von Kunst und Technik. Das technisch Nützliche sollte 
schön geformt sein. Logik und Romantik wurden als Symbiose 
gesehen. Die geometrischen Formerfindungen der russischen 
Konstruktivisten und des »Stijl« gingen in die neue Funktions- 
kunst ein. Leichte Lesbarkeit und Begreifbarkeit wurden bei 
diesen Überlegungen wichtig. Die angewandte Kunst erhielt 
den gleichen Rang wie die freie Kunst. Ihre humanen Funktio- 
nen zielten auf eine demokratisch-sozialistische Gesellschaft. 
Verwunderlich ist, wie diese Fakten mit dem Unterton eines 
Erstaunens von einigen Pariser Kritikern kommentiert werden. 
Dieser Unterton wird immer noch von einem typisch französi- 
schen Genie- und Vergangenheitskult genährt. Jean Bouret von 
den »Lettres Frangaises« rügt daher die Plumpheit und Lange- 
weile des Bauhaus-Funktionalismus. Er beschwört hingegen 
Poesie und Lieblichkeit von Formen individueller »Traumarchi- 
tektur«. In der französischen Presse wurden die Werke von 
Klee, Kandinsky und Moholy-Nagy besonders gewertet. Diesen 
Teil der Ausstellung fand man nicht umfangreich genug. Und 
der Ungar Moholy-Nagy, der Chrom und Plexiglas in die Bild- 
hauerei einführte, wurden Mondrian an die Seite gestellt. Tech- 


nik und Reinheit der Form erreichen in diesen Plastiken ein 
hohes Maß an Kunst. 

Die Pädagogik vom Bauhaus bietet den Franzosen wirklich 
Neues. Die zusammengesehene Ausbildung von Theorie und 
Praxis hatte als Ziel das Auffinden der intuitiven Sensibilität. 
Die Lehrer förderten bei den Bauhaus-Schülern neben dem 
Handwerklich-Technischen schöpferische Authentizität. Der 
Aufstand der Pariser Kunststudenten vom letzten Mai richtete 
sich u. a. gegen den starren Akademismus der Professoren. Das 
Bauhaus kann hier Anregungen geben. In Weimar, wo sich 
z.B. Professoren und Schüler duzten, entstand Gemeinschafts- 
arbeit. Die Information (im Sinn moderner Informationstheo- 
rien) trat mehr und mehr an die Stelle der Instruktion (bloße 
Anhäufung akademischen Bildungsgutes). Hier lag der Keim 
für die heute weltweite Wirkung des Bauhauses. 


Vexierobjekte von Pol Bury 

Der Belgier Pol Bury stellte seine neuesten kinetischen Skulp- 
turen in der Galerie Maeght aus. Auf alten Holzflächen, Nik- 
kelstahlwürfeln oder gechromten, geometrischen Totems be- 
wegen sich Kugeln in beliebiger Vielzahl und Größenordnung. 
Titel wie »22 Kugeln auf einem Teller« oder »ı20 Kugeln auf 
einer Fläche« veranschaulichen Burys Arbeiten. Diese Kugeln 
und Kuben bewegen sich mit kaum wahrnehmbarer Langsam- 
keit. Mitunter ist nur ein Knacken und Knistern zu bemerken. 


Pol Bury. 

Kinetische Skulptur. 
1969. 

Messing. 50:16:26 cm 





Etwas Unheimliches und Gespenstisches geht von Burys Plasti- 
ken aus. Die Erwähnung mag interessant sein, daß Bury bis 
1955 als Maler der belgischen Surrealistenschule um Rene 
Magritte angehörte. Die bei Maeght ausgestellten kinetischen 
Arbeiten muten an wie Möbel aus expressionistischen Filmen. 
Die Bewegung vermittelt die Schwierigkeit des Sichbewegens. 
Burys Zeitmaße lassen an vegetabilische oder animalische 
Rhythmen denken. Humor entsteht durch den Bruch mit der 
Welt menschlicher Gewohnheiten. 


Das gestuelle 
Landschaftsbild Messagiers 


Nunmehr sind auf Jean Messagiers neuesten Arbeiten stär- 
kere Farbkontraste zu bemerken (Galerie Andre Schoeller). Der 
Ausdruck von der Dynamik der Natur zeigt sich zudem in einer 
stilistischen Mischung von Landschaftsabstraktion und impres- 
sionistischer Sensibilität. In der Galerie Knoedler waren neben 
Gemälden Messagiers Skulpturen ausgestellt. Sie wurden da- 
mit erstmals einem breiteren Publikum bekannt. Waben, Blatt- 
und Insektenformen, Schluchten und Stümpfe in Bronze und 
Aluminium erinnerten an Messagiers immer wiederkehrendes 





@ 


Jean Messagier. »Über vier Wege«. 1967. Wachsguß 


Thema: die Natur. Den Gräsern und Champignons in Bronze 
haftete etwas Leitfossilienhaftes an. Messagiers Bildhauerei ist 
nur als untergeordnete Variante zu seiner Malerei zu verstehen. 


Geometrischer Surrealismus 


Nach den letzten Plastiken des jüngst verunglückten Pierluca 
und des Pop-Artisten Segal zeigte Darthea Speyer die meta- 
physischen Bilder von John Day (1952 in Boston geboren). Er 
arbeitete in Yale mit dem ehemaligen Bauhaus-Lehrer Josef 
Albers zusammen. Die Bilder von Day zeigten geometrisch hin- 
tereinandergeordnete Farbflächen, Wände mit Türen und Fen- 
stern. Ihre Öffnungen gaben den Blick auf einen unendlich 
leeren Himmel frei. Die Stabilität des Raumes wurde magischer 
Schutz gegenüber einer als bedrohend empfundenen Unendlich- 
keit. Die Intentionen von Malewitsch und Magritte waren noch 
spürbar. Bei Day zeigte sich das Schöpferische als eine bereits 
konditionierte Vision. Wolfgang Saure 


Italien 


FLORENZ 





Der Premio del Fiorino 


In Florenz im Palazzo Strozzi, der alles andere als ein 
rationeller Ausstellungsbau ist, wurde am 3. Mai der » Premio 
Internationale del Fiorino« eröffnet. Diese Florentiner In- 
itiative erlebte — in zweijährigem Turnus — ihre 19. Wieder- 
holung. Es ist gewissermaßen eine »Mini-Biennale«. In diesem 
Jahr hat sich die Bundesrepublik weitgehend für diesen 
von Unione Fiorentina organisierten Wettbewerb der Moderne 
eingesetzt und den bereits bestehenden Preisen (Premio nazio- 
nale della citta di Firenze 2 Millionen Lire, Preis Fondazione 
Carmine je ı Million Lire für einen italienischen und einen 
Schweizer Künstler, Premio »Editori e Stampatori« 1,3 Millionen 
Lire) drei weitere hinzugefügt: je 2000 DM (300.000 Lire) für 
einen deutschen Maler oder Bildhauer und einen italienischen 
Künstler. Italien nimmt mit der Malerei den ganzen ersten 
Stock ein — ein wahres Labyrinth von Stellwänden. Im zweiten 
Stock versammelt sich in der Loggia die italienische Skulptur, 
während das Dachgeschoß und der Patio zu ebener Erde 
(Frankreich) dem Ausland reserviert sind. Deutschland zeigt 
außer Arbeiten der derzeitigen Stipendiaten der Villa Massimo 
(Rom) eine ansehnliche Gilles-Ausstellung (41 Katalognum- 
mern). Frankreich stellt ausschließlich Plastiken und Gobelins 
von Henri Georges Adam aus, dessen Kunst ein interessanter 
Grenzfall von Gegenständlichkeit und Abstraktion ist. England 
baut auf Sutherland und Ben Nicholsen auf. Österreich setzt 
den Hauptakzent auf den temperamentvollen Koloristen Alfred 
Wickenburg. Auch Japan konzentriert — wie Frankreich — 
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alles auf einen Namen: den Bildhauer Azuma Kengiro mit sei- 
nen Bronzeplastiken. Die Preisverteilung war bei Redaktions- 
schluß noch nicht bekannt. 





MAILAND 


Versilbertes Metall aus Frankreich 


Ausstellungen im Palazzo Reale haben stets offiziellen Cha- 
rakter, etwa wie ein Staatsbesuch. So entsandte das Musee 
Christofle aus St. Denis unter dem etwas zu anspruchsvollen 
Titel »2000 Jahre französisches Silber« eine Ausstellung zu 
einer Gasttournee nach Italien. Der Palazzo Reale war die 
vorletzte Station. Bekanntlich ist »Christofle« zu einer generel- 
len Bezeichnung für versilbertes Metall geworden, ist aber nur 
echt, wenn es einen der drei verschiedenen »0.C.«-Stempel 
trägt. Monsieur Charles Christofle, der 1830 das Patent des 
galvanischen Verfahrens der Veredlung preiswerterer Metalle 
vom Conte Roulz erworben hatte, führte 300 Prozesse gegen 
Nachahmer. Die Schau umfaßt nun eine Reihe historischer 
Silberobjekte wie z. B. den in Christofle nachgebildeten Hildes- 
heimer Silberschatz. Dann setzt — und hier beginnt es inter- 
essant zu werden — die eigentliche Christofle-Produktion ein, 
illustriert an Hand von gedeckten Tischen vom »Louis Philippe« 
über »Liberty« und »Neue Sachlichkeit« bis in unsere Tage, 
jeweils nach Originalentwürfen angefertigte Bestecke, Tafel- 
aufsätze usw. Dazu gehört auch ein Bett, wie es heißt, für 
einen Maharadscha ersonnen, silberglänzend mit vier lebens- 
großen nackten Damen an den Ecken, die, durch ein Uhrwerk 
betrieben, Luft fächeln. Kinetische Kunst im Fin-de-siecle-Ge- 
schmack! Als moderne Designer zeichnen Henri Bouihet, Lino 
Sabattini. Ziselierte Goldschmiedekunst von Boni, Esmeraldo, 
Filhos, Kwasniewska, Nedelec, Piza und Smiekowska vertrat 
den zeitnahen guten Geschmack. 





ROM 

Ein Streifzug durch die Galerien 

Die Marlborough-Galerie brachte Capogrossi. Seitdem der 
1900 in Rom geborene Künstler, der bis 1949 der »Scuola 
Romana« angehörte, sich der abstrakten Bildsprache zuwandte, 
bleibt er seinem kammartigen Zeichen treu. Man kann seine 
schöpferische Phantasie nur bewundern, wenn man sieht, wie 


viele verschiedene Stimmungen und Rhythmen er mit diesem 
monotonen Leitmotiv auszudrücken vermag: unerschöpflich. 





Erich Brauer. »Kalter Wind«. 1968. Aquarell. 23 :30 cm 


Auch wenn uns immer wieder das dekorative Moment zu über- 
wiegen scheint und wir eher einen Endlos-Rapport, auf Seide 
gedruckt, denn ein begrenztes Bild zu schauen meinen. 

Mit Louis Lutz stellte die Galleria il Fante di Spada einen neun- 
undzwanzigjährigen französischen Bildhauer vor, einen Korsen, 
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der sein Atelier in der Villa Medici hat und sicher ein eigen- 
williges Talent entwickelt. Fast realistische Figuren — im Ge- 
folge Rodins; in Beziehung zueinander oder zum Raum werden 
sie Geschöpfe ihrer Zeit. Auch das Material ist zeitnah: außer 
Bronze vielfach schwarzgefärbte Polyestermasse. 

Fabrizio Clerici, der surrealistische Lyriker, kühl bis ans Herz 
hinan, wurde mit 30 Arbeiten der letzten zwei Jahre in der 
Galerie Jolas-Galathea, Piazza di Spagna, gehängt. Auch er 
bleibt sich und seinem unverwechselbaren Duktus treu. Mit alt- 
meisterlicher Perfektion und von klassischem Geist inspiriert, 
schafft er surreale Raumeffekte, läßt schwerelose Personen 
agieren, baut wie aus Zündhölzern phantastische Städte und 
homerische Landschaften. Das alles in stark weißhaltigen Tönen 
— man ist geneigt, auch seine Ölbilder für Gouachen zu halten. 
Es war interessant, daß zu gleicher Zeit, gewissermaßen um 
die Ecke, in der Via del Babuino, die Galerie »La Vetrina« 
einen österreichischen Surrealisten, Brauer, brachte. War bei 
Clerici alles hell und durchsichtig, so holt Brauer seine Visio- 
nen aus dem Dunkel der Nacht. Geheimnisvoll glühen seine 
Farben, wie auf den Bildern eines Hieronymus Bosch. Be- 
herrscht bei Clerici der konstruktive rechte Winkel die Kompo- 
sition, ist es bei Brauer die Kurve, das Schwellende. Auf jeden 
Fall einer der ansprechendsten Vertreter des Phantastischen 
Realismus, wie sie aus der »Wiener Schule« hervorgegangen 
sind. Blida Heynold-von Graefe 


Polen 
WARSCHAU 





Kontraste polnischer Malerei 


Drei von den vielen Frühjahrsausstellungen verdienen beson- 
dere Aufmerksamkeit sowohl hinsichtlich ihres künstlerischen 
Wertes als auch ihrer Dokumentation der einzelnen Richtungen 
polnischer Malerei. Zwischen den Künstlern dieser Ausstellungen 
verlaufen die Grenzen verschiedener Generationen. Konstanty 
Mackiewiez, Lödz, ist Vertreter der ältesten Generation polni- 
scher Graphiker; Kazimierz Mikulski, Krakauer Maler und Büh- 
nengestalter, gehört zur mittleren Generation; Jan Berdyszak 
ist sowohl auf dem Gebiet der Malerei als auch Bildhauerei und 
Bühnengestaltung tätig; er ist auch Pädagoge an der Hochschule 
für bildende Künste in Poznan,obwohl ernoch keine 35 Jahre alt ist. 
Mackiewiez, Schüler von Kazimierz Malewiez in Odessa, zeigte 
in seiner retrospektiven Ausstellung Werke aus den Jahren 
1913 bis 1969. Seine Jugendbilder weisen starke Beziehungen 
zu den avantgardistischen Strömungen des Kubismus und Fu- 
turismus auf. Bezauberung durch die Maschinenwelt läßt sich 
herausfühlen. Die Hauptprobleme seiner damaligen Malerei 
sind Bewegung und Licht. Seine Werke befanden sich damals 





Konstanty Mackiewiez. »Die Stadt«. 1968. Öl 


Jan Berdyszak. 
»Doppeltes Rad XXV I«. 
1968. Öl 





unter den Spitzenleistungen polnischer fortschrittlicher Kunst. 
Sein langes Leben, miterlebte und beobachtete Ereignisse, die 
von ihm gesehenen Kunstwerke sowie theoretische Überlegung 
lassen in dem Schaffen des Künstlers wechselnde Perioden un- 
terscheiden. Die Werke des Künstlers aus den letzten Jahren 
sind Metaphern bei gleichzeitigem Beibehalten eines besonde- 
ren ihm eigenen Realismus. Es ist ein Zyklus von aus dem 
Krieg herrührenden Visionen einer zerstörten Stadt unter dem 
suggestiven Titel: »Hier waren Menschen.« 


Kazimierz Mikulski. 
» Kürschnerstochter«. 
1969. Öl 





Einen besonderen Platz in der polnischen Malerei nehmen die 
Werke von Kazimierz Mikulski ein. Obwohl es in Polen die 
reine Form einer surrealistischen Welle eigentlich nie gegeben 
hat, könnte man Mikulski doch als eine für unser Land eigen- 
artige Prägung dieser Tendenz bezeichnen. Auf der Leinwand 
belebt der Künstler eine Welt märchenhafter Wesen: nackte 
Mädchen mit langen Beinen und großen, weltverlorenen Au- 
gen, riesige Katzen, Vögel, Schmetterlinge und Pflanzen mit 
feinen Blättchen und stilisierten Blumen. Jeder Gegenstand 


steht einzeln wie auf einer Bühne da oder — wie bei den letz- 
ten Bildern — auf einer Fläche in graphischer Projektion. Es 


erscheinen immer häufiger bunte, dekorative Ringel oder Schei- 
ben mit einigen Farbenringen. In diesen Bildern herrscht eine 
feine Poetik, Märchenhaftigkeit und Lyrik. Die malerische 
Symbolik von Mikulski hat sich schon in den vierziger Jahren 
geformt und veränderte sich nur wenig während seiner weiteren 
künstlerischen Entwicklung. Die Kraft und Einheitlichkeit sei- 
ner Visionen sind so entscheidend, daß die bühnengestaltenden 
Elemente seines Theaters, wie puppenartige Menschen- und 
Tiergestalten, Wesen zu sein scheinen, die unmittelbar aus sei- 
nen Bildern in die dreidimensionale Welt schreiten. Die War- 
schauer Ausstellung von Mikulski brachte neben zahlreichen 
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in den letzten Jahren entstandenen Bildern und Entwürfen von 
Theaterrequisiten auch eine gekürzte retrospektive Übersicht. 

Der Maler und Bildhauer Jan Berdyszak nimmt Probleme der 
gegenstandslosen Kunst auf. Hauptsächlich interessiert ihn der 
Raum als eines der bildgestaltenden Kunstmittel. In seinen 
hier gezeigten Werken, die aus den Jahren 1967/68 stammen, 
macht sich ein Kampf zwischen gefühlsmäßigen und intellek- 
tuellen Zügen bemerkbar. In seinen früheren Arbeiten zeigt 
sich der Kampf in der Nebeneinanderstellung oder eher Gegen- 
überstellung von expressiven Elementen, die durch Formen aus- 
gedrückt werden, die mit Explosion in innerer Verbindung 
stehen. Bereits in diese Werke wurden durch das Ausscheiden 
der Leinwand räumliche Züge eingeführt, die den Wandhinter- 
grund nicht nur als einen das Bild umrahmenden, sondern auch 
einen eingreifenden, sozusagen in den Grund des Bildes ein- 
schreitenden Bildschirm gelten machen. Gleichzeitig entstanden 
Werke, die durch abstrakte Flächen illusorischen Raum geschaf- 
fen haben. Neuerdings verzichtete Berdyszak auf die expres- 
siven Züge, indem er in seiner Malerei ausschließlich nur noch 
Raumprobleme löst. Die expressiven Momente wurden jedoch 
in seinen Skulpturen beibehalten. Diese aus Stäbchen, Röhren 
und Metallplättchen zusammengeschweißten Skulpturen bilden 


durchbrochene, zerfetzte Silhouetten. Bozena Kowalska 
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Alfred Hagenlocher 


Inhalt: 


Wichtige 
Neuerscheinung 


Wilhelm Laage 
DasgraphischeWerk 


Mit vollständigem Werkverzeichnis 


282 Seiten mit 500 Abbildungen in Kupfertiefdruck; 
Quart-Format; in Ganzleinen gebunden mit Schutzumschlag. 


Subskriptionspreis bis 31. August 1969 DM 112,- 
Danach kostet das Werk DM 140,- 


Vorwort — Einführung — Lebenserinnerungen von Wilhelm Laage — Wilhelm 
Laage über seine Holzschnitte — Lebensdaten — Literatur zur Graphik von 
Wilhelm Laage — Öffentliche Sammlungen — Verzeichnis der Tafel-Abbildun- 
gen — Tafel-Abbildungen 1-64 — Erläuterungen zum Werkverzeichnis — Die 
Signatur — Die Bezeichnung — Werkverzeichnis Nr. 1- 436 — Alphabetisches 
Verzeichnis der Bildtitel — Konkordanzverzeichnis Schiefler-Hagenlocher. 


WILHELM LAAGE (1868-1930) gehört zu den führenden Vorläufern des 
deutschen Expressionismus. Als Erneuerer des Holzschnitts in Deutschland 
steht er, in Verwandtschaft zu Edvard Munch, in der vordersten Reihe des 
Aufbruchs zum 20. Jahrhundert. 

Gunther Thiem, der Leiter der Graphischen Sammlung der Staatsgalerie 
Stuttgart, bezeichnet den CEuvre-Katalog der Graphik Wilhelm Laages als ein 
»Desideratum der neueren deutschen Kunstgeschichte«. 

Die Publikation erfüllt die Ansprüche moderner Dokumentation in der Bestim- 
mung aller Arbeiten einschließlich der Zustandsdrucke und in der Abbildung 
von jedem der 436 Blätter in wenigstens einem Zustand. Ausführliche Erläute- 
rungen zum Werkverzeichnis geben Aufschluß über alle technischen Fragen. 
Diese werden ergänzt durch Übersichtstafeln mit Abbildungen in Faksimile 
sowohl der verwendeten Signaturen wie auch der verschiedenen Formen der 
Bezeichnung; des weiteren sind Verzeichnisse der Bildtitel und die Kon- 
kordanz Schiefler-Hagenlocher beigegeben. Neben einer allgemeinen Ein- 
führung in Leben und Werk des Künstlers, einer Datenübersicht und Literatur- 
angaben sind dem Werkverzeichnis weitere 64, teils farbige, ganzseitige 
Abbildungen vorangestellt, die, aus den einzelnen Schaffensperioden aus- 
gewählt, für diese charakteristisch sind. 

Mit den insgesamt 500 hervorragend im Kupfertiefdruck reproduzierten Ab- 
bildungen überschreitet das Werk den Rahmen eines CEuvre-Kataloges und 
wird als repräsentative Kunstpublikation zum Dokument ihrer Zeit. 


Auf Anforderung erhalten Sie gern unseren vierseitigen bebilderten 
Sonderprospekt sowie eine Bestellkarte, die Ihnen bei Rücksendung bis zum 
31. August 1969 den Subskriptionspreis sichert. 


Verlag Karl Thiemig KG 8 München 90 
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Pe gey Nachdem Peggy Guggenheim ihr Leben lang als Enfant terrible von 


ihrer Familie verleugnet worden war, ist sie im vorigen Jahr als 
zojährige mit einer Auslese ihrer Sammlung moderner Kunst für einen 


o. 
Guggen i | \e1I } I zweimonatigen Besuch triumphierend in das von ihrem Onkel ge- 


gründete Solomon-R.-Guggenheim-Museum an New Yorks Fifth 


und ihre Avenue eingezogen. Meyer Guggenheim (1828 — 1905), der Gründer 


des amerikanischen Zweiges der Guggenheim-Familie, istim Alter von 
19 Jahren von Langnau in der Schweiz nach den Vereinigten Staaten 


al | } | ] } lun 1& ausgewandert und hat hier mit seinen sieben Söhnen ein gewaltiges 


Von Fritz Neugass, 
New York 






























































1 Peggy Guggenheim 
in ihrem Palazzo 
in Venedig vor einigen 





von Hans Arp 








entworfenen 
Glasskulpturen 













































































Peggy Guggenheim 
at her palazzo F 
in Venice standing in 
front of some piece e ; en 
of glass sculpture 
designed by Hans Arp 


Oo 
> 
(6) 1 
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und ihre 
Sammlung 




































































ab iası 



















































































































































































2 Fernand Leger. 

» Menschen in der Stadt«. 
1919. 

Öl auf Leinwand 
Fernand Leger. 

“Men in the City”. 


1919. 
Oil on canvas 


Kupferimperium aufgebaut, das bald nach 
der Jahrhundertwende den Weltmarkt be- 
herrschte. Peggys Vater Benjamin (1865 bis 
1912) sprang von dem Familienunternehmen 
ab und gründete ı910 in Paris eine eigene 
Firma, in der er 8 Millionen Dollar einge- 
büßt hatte, bevor er mit der »Titanic« unter- 
ging. Seine Witwe und die drei Töchter hatten 
keinen Anteil mehr an dem phantastischen 
Vermögen, das die Familie zusammenbrachte. 
Beim Tode ihres Vaters erbte Pegey nur 
450000 Dollar, deren Nutznießung ihr aber 
erst an ihrem 21. Geburtstag freigegeben 
wurde. Sie fuhr daraufhin sofortnach Europa, 
um ihr eigenes Leben zu gestalten, ein Leben 
voller Abenteuer und Liebesaffären, die sie 
selbst mit großer Freimütigkeit in ihren Me- 
moiren niederschrieb (Confessions of an art 
addict, New York, 1960). In Paris teilte sie 
die Boheme mit Künstlern und Literaten, 
schulte ihr Kunstverständnis an den Büchern 
von Bernard Berenson und besuchte die Mu- 
seen Europas. Bald heiratete sieden Maler Lau- 
rence Vail, dem sie in siebenjähriger Ehe zwei 
Kinder schenkte. 

Peggys historische Sendung konzentriert sich 
auf das Jahrzehnt von 1938 bis 1948, als sie 
begann, mit Hilfe von Marcel Duchamp ihr 
Leben ganz der Kunst zu widmen. In London 
eröffnete sie die Galerie» Guggenheim-Jeune«, 
in der sie Ausstellungen der Avantgarde- 
Künstler veranstaltete. Zu ihren Proteges zähl- 
ten Cocteau, Kandinsky, Tanguy, Pevsner, 
Henry Moore und Picasso, Schwitters und 
Mirö. Zu jener Zeit konnte sie kaum ein Bild 
verkaufen, hat aber — um die Künstler nicht 
zu entmutigen — selbst aus jeder Schau einige 
Werke zum Einkaufspreis erworben. Diese 
bildeten den Grundstock ihrer Sammlung. 
Das Defizit ihrer Galerie wollte sie aber nutz- 
bringender verwerten. Nach anderthalb Jah- 
ren vergeblichen Bemühens gab sie ihre Gale- 
rie auf und plante statt dessen die Stiftung 
eines Museums für moderne Kunst, zu dessen 
Verwirklichung sie den englischen Kunstkriti- 
ker Herbert Read (später Sir Herbert Read) 
verpflichtete. Zu dieser Zeit gelangte sie auch 
in den Besitz ihres mütterlichen Vermögens, 
das es ihr ermöglichte, in größerem Umfang 
Kunstwerke einzukaufen. An Hand einer Liste 
von Herbert Read, die noch von Marcel Du- 
champ erweitert wurde, besuchte sie Künstler- 
ateliers und Kunsthandlungen in Paris, um 
Werke aller Kunstrichtungen zu erwerben, die 
seit 1910 in Erscheinung traten: Kubismus, 
Futurismus, Orphismus und Suprematismus, 
de Stijl, Dada und Surrealismus. 

Inzwischen brach aber der Zweite Weltkrieg 
aus und verhinderte die Verwirklichung dieses 
Projektes. Peggy pflegte dennoch weiterhin 
ihren Wunschtraum einer Museumsstiftung. 
Während des »dröle de guerre«, 1939/40, 
kaufte sie täglich ein Bild. In jenen Tagen 
wurden viele Kunstwerke verschleudert, weil 
ihre Besitzer sich allen Ballastes entledigen 


und bares Geld wollten. Am Tage, als Hitler 
in Norwegen einfiel, zahlte sie Leger 1000 
Dollar für eines seiner bedeutenden Werke 
aus dem Jahre ı919 (Abb. 2), und kurz vor 
dem Einmarsch der deutschen Truppen in 
Paris erwarb sie für 4000 Dollar Brancusis 
Bronze »L’Oiseau dans l’Espace«. Eine frühere 
Fassung des gleichen Werkes erzielte 1966 auf 
der Helena-Rubinstein-Auktion in New York 
140000 Dollar. Dies möge nur als Hinweis 
dienen, wie sehr inzwischen die Sammlung 
der Peggy Guggenheim im Wert gestiegen 
ist. Für alle ihre Kunsterwerbungen in Europa 
vor ihrer Flucht nach Amerika hatte sie nicht 
mehr als 40 000 Dollar ausgegeben. Später hat 
sie dann noch etwa 250 000 Dollar an Künstler 
und für Bilder und Skulpturen investiert. Die 
265 Stücke ihrer gegenwärtigen Sammlung 
sind heute auf weit über ı0 Millionen Dollar 
versichert. Ende März 1969 meldete die » New 
York Times«, daß der Schätzwert der Samm- 
lung auf ı2 Millionen Dollar festgesetzt 
wurde. 

Als 1940 die Lage in Paris brenzlich wurde. 
begann Peggy um ihre Kunstwerke zu fürch- 
ten. Vergeblich bat sie die Direktion des Louvre, 
ihre Sammlung zusammen mitden Museums- 
schätzen auszulagern. Ihre Werke von Bran- 
cusi, Giacometti, Severini, Balla, Braque, 
Leser, Delaunay, Villon, Marcoussis, Picabia. 
Pevsner, Arp, Mirö, Tanguy, Klee, Schwitters 
und de Chirico schienen der Louvre-Kommis- 
sion nicht wert, gerettet zu werden. Es gelang 
Pegey, ihr gesamtes Kunstgut nach Grenoble 
zu schaffen und von dort aus nach Amerika zu 
verfrachten. Nach zwölfjährigem Aufenthalt 
in Europa entschloß sie sich, nach Amerika zu 
flüchten, um der Gefahr des Konzentrations- 
lagers zu entrinnen. Im Juli 194.1 charterte sie 
einen Klipper und half ihrem einstigen Mann. 
Laurence Vail, ihren Kindern und ihrem neue- 
sten Verlobten, dem deutschen Künstler Max 
Ernst, aus dem europäischen Hexenkessel zu 
entkommen. 

Im Sommer 1942 begann Peggy Guggenheims 
zweite Etappe ihrer Tätigkeit als Förderin 
der modernen Kunst. New York war zu jener 
Zeit das Exil für eine Reihe bedeutender 
Künstler und Gelehrter: Tanguy. Mondrian, 
Lipchitz, Max Ernst, Chagall, 
Matta, Archipenko, Masson, Leger und Ozen- 


Duchamp, 


fant bildeten ein künstlerisches Potential, wie 
es noch nie zuvor in Amerika konzentriert war. 
Unter dem Titel » Art of This Century« eröff- 
nete Peggy wieder eine Galerie, um die sich 
die emigrierten Künstler kristallisierten. Sie 
veranstaltete Ausstellungen dieser bisher in 
Amerika kaum bekannten Meister, kaufte von 
ihnen billigBilder und bereicherte ihre Samm- 
lung mit einem Dutzend Werken von Max 
Ernst aus verschiedenen Perioden seines Schaf- 
fens, für die sie ihm 2000 Dollar bezahlte. Die 
Galerie fand eine gewaltige Resonanz. Sie 
wurde zum Treffpunkt der Emigranten und 
zum Umschlagplatz für neue Ideen, die eine 


junge Generation amerikanischer Künstler be- 
fruchteten. Peggys Salon und Galerie wurden 
zur Keimzelle einer neuen Kunst, die unter 
dem Schlagwort »abstract expressionism« die 
Welt erobern sollte. Stets fanden dort Ausstel- 
lungen junger Künstler statt, die hier zum 
ersten Mal Gelegenheit fanden, ihr Schaffen 
einem breiteren Publikum vorzustellen. Peggy 
Guggenheim entdeckte viele junge Talente, 
die später zu Ruhm und Reichtum gelangen 
sollten: Motherwell, Baziotes, Hans Hofmann, 
Rothko, Clyfford Still, Gottlieb und David 
Hare fanden hier das Sprungbrett zu ihrem 
Erfolg. Peggys größte Entdeckung aber war 
Jackson Pollock, der als Faktotum im Museum 
ihres Onkels beschäftigt war. Sie hatte blindes 
Vertrauen in sein Genie und setzte ihm eine 
Rente aus, damit er sich in Ruhe ganz seiner 
Kunst widmen konnte. Zwischen 1943 und 
1947 zahlte sie ihm monatlich erst 150, dann 



















































































































































































































































































































































































































































































































































































































































































































































































































































































500 Dollar und gab ihm eine Anleihe von 
2000 Dollar für ein Haus auf Long Island. 
Diese Hilfe war aber teuer erkauft; Pollock 
mußte ihr dafür fast seine gesamte Produk- 
tion überlassen, die sie auf Ausstellungen 
zeigte und an Museen schenkte, um seinen 
Ruf zu festigen. 1945 verkaufte sie dem Mu- 
seum of Modern Art Pollocks »Die Wölfin« 
für 650 Dollar. Damit hatte der Künstler An- 
erkennung vor dem höchsten Tribunal gefun- 
den, das über die zeitgenössische Kunst in 
Amerika entscheidet. 
Viele Werke der 


Künstler hat Pegey Guggenheim während 
oO, 00 


jungen amerikanischen 
yung 
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der vierziger Jahre in ihre Sammlung aufge- 
nommen. An diesen Bildern kann man das 
Ringen dieser Generation um einen eigenen 
Stil erkennen. Nur selten wird in diesen Wer- 
ken die endgültige Handschrift der Künstler 
offenbar, und dies gerade macht die Samm- 
lung so interessant, da man hier Einflüsse und 
Übergänge verfolgen kann, die später von den 
Künstlern selbst verleugnet werden. Auf re- 
trospektiven Ausstellungen fehlen meist die 
Jahre der Entwicklung, man zeigt nur den 
endgültigen Schaffensstil, der vom Kunsthan- 
del gefördert und im Preise hoch getrieben wird. 
1947 schließt Peggy ihre Galerie »Art of This 


3 Joan Miro. 
»Holländisches 
Interieur II«. 
1928. 

Öl auf Leinwand 


Joan Miro. 

“Dutch Interior II”. 
1928. 

Oil on canvas 


4 Yves Tanguy. 


»Die Sonne in ihrem Gehäuse«. 


1937. Öl auf Leinwand 


Yves Tanguy. 


“The Sun in its Casket”. 


1937. Oil on canvas 











5 Salvador Dali. 
»Die Geburt 
der sanften Wünsche«. 
1932. 
Öl auf Leinwand 
Salvador Dali. 
“The Birth 
of Liquid Desires”. 
1932. 
Oil on canvas 
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6 Pablo Picasso. 
» Mädchen 


mit Spielzeugboot«. 


1937. Öl, Pastell 
und Bleistift 


auf Leinwand 
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7 Paul Delvaux. Paul Delvauz. 


“Girls »Tagesanbruch«. 


Pablo Picasso. 


with a Toy Boat”. 1937 1937 
1937. Oil, pastel, 


crayon on canvas 
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“The Break of Day”. 


Century«. Max Ernst hatte sich schon lange 
von ihr getrennt, nichts bindetsie an Amerika. 
Zwei Jahre später kauft sie in Venedig für 
60000 Dollar einen alten unvollendeten Pa- 
lazzo am Canale Grande, in dem sie ihre 
Kunstsammlung einrichtet und einige Jahre 
später an bestimmten Wochentagen auch dem 
Publikum zugänglich macht. Auch hier über- 
nimmt sie wieder die Rolle der Mäzenin; sie 
entdeckt und fördert italienische Künstler. 
1948 steht der griechische Pavillon auf der 
Biennale leer. Sie wird eingeladen, ihre Samm- 
lung dort auszustellen. Diese Schau hatte 
einen großen Erfolg und einen gewaltigen 
Einfluß auf die italienischen Künstler, die 
unter dem faschistischen Regime zwei Jahr- 
zehnte lang von den internationalen Strö- 
mungen in der Kunst isoliert gewesen waren. 
Es folgen Einladungen von Museen in Am- 
sterdam, Brüssel, Florenz, Kopenhagen, Lon- 
don, Mailand, Stockholm, Turin und Zürich. 
Die Museumsdirektoren beginnen eine wilde 
Jagd, um diese Sammlung als Stiftung zu 
übernehmen. Selbst die Guggenheim-Familie 
mußte diesen triumphalen Erfolg anerken- 
nen. Das Enfant terrible hatte dank eigener 
Initiative weltweiten Ruhm geerntet. Jetzt 
forderte das Guggenheim-Museum sie auf, 
ihre Sammlung in Amerika zur Schau zu 
stellen. 

Vor 20 Jahren hätte man ihre Auswahl noch 
als radikal bezeichnet, heute aber muß man 
sie bereits als klassisch anerkennen, mit 
Akzenten von 6 Bildern von Picasso, 3 von 
Braque, 5 von Kupka, 3 von Leger und eben- 
so vielen von Kandinsky und von de Chirico, 
13 von Max Ernst und ıı von Pollock. Diese 
Sammlung entstand dank der wagemutigen 
Unternehmungslust eines freien und unab- 
hängigen Geistes, der nicht nur von einer un- 
stillbaren Sammelleidenschaft erfüllt, sondern 
auch stets gewillt war, als Kunstmäzen die 
jungen Talente zu fördern. Seit einigen Jah- 
ren hat Peggy ihre Kunsterwerbungen ein- 
geschränkt. Pop-art lehnt sie völlig ab. Von 
den Op-Artisten ist Vasarely in ihrer Samm- 
lung vertreten. Sie findet kaum noch Gefallen 
am heutigen Kunstschaffen. In ihren Me- 
moiren bemerkt sie: »Die Kunst spiegelt ihre 
Zeit und muß sich deshalb wandeln, so wie 
sich die Welt mit Riesenschritten verwandelt. 
Man kann nicht erwarten, daß jedes Jahr- 
zehnt ein Genie erzeugt. Unser Jahrhundert 
hat schon genügend hervorgebracht. Ein Feld 
muß brach liegen, um sich zu erneuern.« 
Die Jagd nach den Schätzen der Peggy Gug- 
genheim wurde inzwischen abgeblasen. Die 
Sammlung wurde einschließlich ihres Palazzo 
Venier dei Leoni in eine Stiftung umgewan- 
delt, die von amerikanischen Trustees verwal- 
tet wird. Die Auswahl von ı25 Bildern der 
Sammlung Peggy Guggenheim bildet auf der 
Rampe des Guggenheim-Museums einen 
lehrreichen Abriß der Kunstentwicklung seit 
der Zeit um 1910. 


Gottheit - 
Symbol - 
Naturerscheinung 


Gestaltungs formen 
der Sonne 


in der Kunst 


Von Anni Wagner 


1 » August«. Fresko, 14. Jahrhundert. Trient, Castello 





Poseidonios, ein um 100 v. Chr. auf Rhodos 
lebender Gelehrter, schrieb einst über die Be- 
deutung der Sonne: »Die Sonne erleuchtet das 


Weltall. Durch 


Fülle ihrer Kraft haucht sie der Erde Leben 


ganze, fast unendliche die 
ein, so daß sie Früchte trägt und lebende 
Wesen erzeugt. Sie ist die Ursache, daß alle 
Lebewesen ihr Leben erhalten und daß die 
Pflanzen sich ernähren, wachsen und reifen... 
Kurz, die Sonne ist die Ursache fast aller Ver- 
schiedenheiten auf der Erde. Indem sie ihre 
Bahn durch den Tierkreis, diesen gewaltigen 
Weg, zurücklegt, regelt sie die ganze Welt- 
ordnung; sie ist die Ursache der Gesetzmäßig- 
keit und des Bestandes der Welt... .« 

Aber nicht erst Griechen und Römer erkann- 


ten in der Sonne die Spenderin und Erhalterin 


“August”. Fresco; r4th century. Trento, Castello 





alles Lebens auf der Erde. Schon die primiti- 
ven Völker und die Angehörigen der frühen 
Hochkulturen wie die Ägypter oder die Perua- 
ner verehrten die Sonne und sahen in ihr 
eine mächtige Gottheit. Im 14. vorchristlichen 
Jahrhundert beschloß der ägyptische König 
Amenophis IV. die Sonne zum alleinigen Gott 
zu erheben. Wir sehen auf Bildern den Son- 
nengott Aton als strahlende Sonnenscheibe 
mit langen Strahlen dargestellt. Die Strahlen 
enden in Hände, die den Menschen das Leben 
schenken. Zwar konnte sich dieser Sonnenkult 
nicht halten, und die Nachfolger des Königs 
kehrten zu den alten Gottheiten zurück, un- 
ter denen aber auch die Sonnengottheit mit 
Namen Re wiederum erscheint. Helios hieß 
der Sonnengott bei den alten Griechen, die 
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2 Jan Balet (geb. 1913). 


» Limonadenverkäuferin 


in Mexiko« 


Jan Balet (born in 1913). 


Vendor in Mexico” 


“Lemonade 
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) 


Römer 


Sonne als 


Sol. Meist wurde die 
Gottheit 


späten Mittelalter, als man sich wieder inten- 


nannten ihn 
männliche verehrt. Im 
siv mit den Sternbildern und ihren Beziehun- 
gen zum menschlichen Schicksal befaßte, wur- 
de die Sonne auch als Mann personifiziert, 
wir sehen dies zum Beispiel bei dem Meister 
des mittelalterlichen Hausbuches, der im letz- 
ten Drittel des ı5. Jahrhunderts in seinem 
berühmten Hausbuch die Planetenbilder 
zeichnete und unter ihnen auch die Sonne als 
Planet aufkreuzen ließ. Sie reitet als bärtiger 
Krieger stolz hoch zu Roß, daneben ein Löwe 
und eine flammende Sonnenscheibe. Dieselbe 
Sonnenscheibe mit kleinen Flammen rings- 
herum hat auch ein italienischer Meister aus 
dem ı4. Jahrhundert im Castello del Buon 


Consiglio in Trient in seinen Monatsbildern 
gemalt (Abb. ı) — es ist kein der Natur ab- 
gelauschtes Abbild der Sonne, sondern eine 
Darstellung, wie sie bei der Wiedergabe der 
Gestirne im Zusammenhang mit astrologi- 
schen Betrachtungen üblich war. 

Natürlich war eine wahrheitsähnliche Dar- 
stellung der Sonne mit den herkömmlichen 
Mitteln ein Ding der Unmöglichkeit. Erst die 
Maler des ı9. und des 20. Jahrhunderts mach- 
ten sich an die Aufgabe heran, die Sonne als 
Naturerscheinung zu malen und trotz aller 
Schwierigkeiten etwas vom Wesentlichen ihrer 
Erscheinung und ihrer Wirkung zur Darstel- 
lung zu bringen. Wie eine blasse Scheibe hat 
der Impressionist Max Slevogt seine Sonne an 
einen rötlichen Himmel gemalt. Etwas von 
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der Gewalt und der geheimnisvollen Macht 
der Sonne hat aber erst van Gogh im Bild 
wiedergeben können. Mit mächtigen Strichen 
und Kommas hat er rotierende wilde Gestirne 
gemalt, an einem dunkelblauen Himmel 
flammend. Diesen Gedanken haben mehrere 
Maler aufgegriffen, so zum Beispiel Andre 
Derain, der mit kühnen Farbskalen eine licht- 
sprühende Sonne an den Himmel über West- 
minster zauberte. Einen Höhepunkt in dieser 
Richtung bedeutet das wilde Sonnenbild von 
Josef Scharl, auf dem eine urgewaltige, wie 
rasend rotierende Sonne am Himmel auf- 
steigt (Abb. 3). Aber auch die magische Be- 
schwörung des göttlichen Gestirns geistert 
weiter in den künstlerischen Vorstellungen 
unserer Zeit. In Jan Balets Gemälde mit einer 


Josef Scharl (1896 — 1954). »Sonnenaufgang«. 
1944. Öl auf Leinwand 

Josef Scharl (1896 — 1954). “Sunrise”. 

1944. Oil on canvas 
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Gottheit — 
Symbol — 
Natur- 
erscheinung 


Frau in einer mexikanischen Ortschaft (Abb. 2) 
schwimmt eine geheimnisvolle zinnoberrote 
Scheibe an einem rosa Himmel, Symbol eines 
aus Urzeiten stammenden Mysteriums. 
Wieder andere Maler unserer Tage mühen 
sich um die Darstellung einer strahlenden 
feurigen Sonne. Das Überwältigende der 
Sonnenkraft hat wohl Max Pechstein am ein- 
drucksvollsten darzustellen gewußt (Abb. 4). 
Hier beherrscht der riesige Sonnenball in sei- 
ner übersteigerten Größe und Farbe das Bild, 
wie es in der Natur ja auch sein würde. Das 
Erstaunliche an der Wiedergabe ist, daß der 
Maler durch den weiß umrandeten blauen 
Mittelpunkt der Sonne die größte Helligkeit 
erzielt hat. So hat der moderne Künstler auch 
ohne Beschwörung göttlicher Eigenschaften 
die einmalige Macht der Sonne mit der Kraft 
der Farbe ins Bild gebannt. 


4 Max Pechstein (1881 — 1955). 
»Boot bei aufgehender Sonne«. 


1949. 
Bonn, Privatbesitz 


Max Pechstein (1881 — 1955). 
“Boat under the Rising Sun”. 


1949. 
Bonn, private collection 


Künstler 


und 
Gesellschaft 


Von Gisela Brackert 
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Daß der deutsche Künstlerbund seine Jahres- 
ausstellung 1968 statt mit den üblichen Eröff- 
nungsreden mit einer Podiumsdiskussion zum 
Thema »Künstler und Gesellschaft« eröffnete, 
ist nicht zufällig. Nach dem Abebben der 
Richtungskämpfe in der Kunst, die noch in 
den frühen sechziger Jahren das Klima auch 
hierzulande bestimmten, wird im Augenblick 
von den Betroffenen wohl keine andere Frage 
mit solcher Leidenschaft diskutiert wie die 
nach der gesellschaftlichen Relevanz des 
Kunstwerks und der Funktion des Künstlers 
in der modernen Industriegesellschaft. Alt- 
vater Marx hat auch die Künstler aufge- 
schreckt. Ungern ließen sie sich in Kassel und 
Venedig von protestierenden Jung-Marxisten 
als die »Paradepferde der wirtschaftlichen 
und kulturellen Macht der herrschenden 
Klasse« bezeichnen, als »nützliche Idioten, die 
das demokratische Alibi liefern für eine Ge- 
sellschaft, deren Affinität zum Faschismus 
immer deutlicher wird«. Hatten sie sich nicht 
immer als mutige Gegenstimme zum Estab- 
lishment verstanden? Hatte nicht kritische 
Aufsässigkeit gegenüber dem Bestehenden sie 
ausgezeichnet? Frontstellung zur bürgerlichen 
Gesellschaft, die hinter dem Anspruch, den die 
jeweils junge Kunst an sie gestellt hatte, noch 
stets zurückgeblieben war? Daß die Kunst ein 
Instrument der Bewußtseinsbildung sei — 
darin wollten sie Karl Marx gern recht geben. 
Doch daß die herrschenden Ideen eier Zeit 
stets nur die Ideen der herrschenden Klasse 
seien und daß dies auch ohne Abzug für die 
Kunstideen gelte, das war ein kaum zu über- 
windender Vorwurf. 

Eines freilich läßt sich nicht leugnen: daß eine 
Diskrepanz besteht zwischen dem Anspruch 
der Künstler, die stets für alle schaffen wollen, 
und der Aufnahme ihrer Werke in der Öffent- 
lichkeit. Moderne Kunst wird toleriert, solange 
sie in Museen und Galerien kaserniert bleibt. 
Ihr Auszug ins Freie, ihre Aufstellung auf 
Plätzen und Märkten erregt noch allemal 
einen Sturm der Entrüstung. Die moderne 
Kunst hat ihre Freunde und Anhänger weder 
in der Arbeiterschaft noch im Großunterneh- 
mertum, und schon gar nicht in den Reihen 
der intellektuellen Linken. Es sind die freien 
Berufe, die sie tragen: Ärzte, Rechtsanwälte, 
Kaufleute, Architekten und kleine Unterneh- 
mer. In den Preisgruppen bis 1000 Mark auch 
noch die mittleren Angestellten. Sie ist — dar- 
an kann es im Jahr der vierten »documenta« 
keinen Zweifel mehr geben — die Kunst des 
liberalen Bürgertums. Die moderne Industrie- 
gesellschaft aber lebt nicht mit, sondern neben 
dieser Kunst. 

Dieser Antagonismus hat dem Künstler das 
gute Gewissen genommen. Er sucht seine Exi- 
stenz zu rechtfertigen und seine Produktion 
mit der sozialen Realität zu verklammern. 
»Wir sind keine Bohemiens, wir wollen keine 
sein, wir wollen in der Gesellschaft wirksam 
sein. Mit unserer Arbeit, mit unseren Ideen; 


wir sind keine Gelegenheitsarbeiter, wir sind 
Profis. Uns interessiert das Bewußtsein, die 
Macht des Bewußtseins« (Karl Pfahler). Künst- 
ler wie Pfahler, die sich selbst lieber »Produ- 
zenten ästhetischer Ideen« nennen, suchen 
den Anschluß an die Architektur: Umwelt- 
gestaltung als Bewußtseinskorrektiv. Dem 
Original wurde in diesem Zusammenhang 
und unter Berufung auf Walter Benjamin der 
Kampf angesagt. AlsKonsumgut, durch Serien- 
herstellung der Aura seiner Einmaligkeit be- 
raubt, will das Kunstwerk von morgen unter 
die Massen treten: ein Gegenstand zum gei- 
stigen Gebrauch. Kunst soll nicht länger ein 
Formales und schon gar nicht schön und wahr 
sein — sie soll vor allem effektiv sein: das 
heißt, ein Umdenken bewirken, das als ver- 
änderte Denkgewohnheit auch auf andere Be- 
reiche als nur den ästhetischen ausstrahlt. 
Wer heute von der Autonomie des Kunstwerks 
spricht, macht sich verdächtig. Thomas Lenk 
blieb unwidersprochen, als er in Nürnberg die 
These aufstellte, daß »Konzeption und Erfin- 
dung, die ein Kunstwerk ausmachen, in gesell- 
schaftlichen Belangen ihre Begründung ha- 
ben«. Betrachtet man das Ziel des engagierten 
Künstlers — die vielberufene »Bewußtseins- 
änderung« —, so ist die Liquidation des auto- 
nomen Kunstwerks nur folgerichtig. » Als 
Wirklichkeit sui generis bestimmt«, schrieb 
jüngst im »Merkur« der am Marxismus ge- 
schulte Werner Hofmann, »die sich keiner an- 
deren Sphäre ein- oder unterordnen läßt, wird 
das Kunstwerk zwangsläufig musealisiert und 
von der Veränderung der Wirklichkeit ausge- 
schlossen. « 

Veränderung der Wirklichkeit! Das ist’s, was 
dem Kunstwerk von seinen progressiven Freun- 
den und Gegnern heute abverlangt wird. Wer 
dürfte es noch wagen, wie Matisse auf die 
Umstürze des Jahrhunderts mit den subtilsten 
Reflexionen über Peinture, Balance und Stim- 
migkeit der Rapporte zu antworten und eine 
Kunst schaffen zu wollen, »in der man wie in 
einem bequemen Lehnstuhl ausruhen kann «? 
Wer unter den Kunst-Schreibern würde noch 
mit Meyer-Gräfe behaupten mögen: » Unser 
Gegenstand sind die lichten Stellen des Jam- 
mertals?« Dieses Jammertal zu verändern, 
nicht zu erhellen, sei die Aufgabe der Kunst, 
würde man uns entgegenhalten. Engagement 
heißt das Gebot der Stunde, und dieser Begriff 
weist zugleich darauf hin, wovon im Grunde 
hier die Rede ist: von Politik nämlich und von 
Moral. Mochte Thomas Mann noch zweifeln, 
ob der Künstler es mit seinem Bekenntnis zur 
Gesellschaft so ernst meinen könne (»denn 
man weiß wohl, daß der Künstler kein ur- 
sprünglich moralisches Wesen, sondern ein 
ästhetisches ist, daß sein Grundtrieb das Spiel 
ist und nicht die Tugend, ja, daß er sich in 
aller Naivität herausnimmt, mit den Frage- 
stellungen und Antinomien der Moral auch 
nur dialektisch zu spielen«), heute ist von so 
kritischer Distanz zu sich selbst nichts mehr zu 



























































1 Gernot Bubenik, Bestseller unter Deutschlands 
Jungen Künstlern, möchte mit seinen Blumen- 
schnitten »Bewußtseinsänderung« auslösen: 
»Dazu«, so meint er, »ist es allerdings erforderlich, 
den entschärfenden Interpretationen und der 
alles ins Unverbindliche ableitenden Kunstkritik 
durch ein verbindliches Engagement vorzu- 
beugen. Eindeutigkeit in Gestalt nachprüfbarer 
Fakten sind als Kontaktstellen zum Konsumenten 
in das Bild einzubeziehen.« 


Gernot Bubenik, bestseller among Germany’s 
youngest artist generation, wants to effectuate a 
“change in consciousness” through his flower 
pieces. In his opinion “To achieve this it is though 
necessary to prevent the effete interpretations 
and the art critics’ deviation to non-committal 
utterances by true engagement. Unequivocality 

in the form of facts that can be checked must be 
included into the picture as points of contact 

with consumers”. 


spüren. Hat sich der Typus des Künstlers ge- 
wandelt? Es scheint fastso:Ohne Fragezeichen 
haben nicht wenige Künstler den berühmte- 
sten Satz der Marxschen Feuerbach-Kritik als 
verpflichtend auch für den eigenen Auftrag 
übernommen: »Die Philosophen haben die 
Welt nur verschieden interpretiert, es kömmt 
darauf an, sie zu verändern.« 

Die Freude über die so gewonnene Rechtferti- 
gung einer niemals selbstverständlichen Exi- 
stenz erstickt in vielen Fällen die Reflexion 
darüber, ob denn die Kunst das, was man da 
von ihr verlangt, zu leisten überhaupt im- 
stande sei. Man muß sich nicht unbedingt auf 
Goethe berufen — »Es ist wohl möglich, daß 
ein Kunstwerk moralische Folgen habe; aber 
Absichten 
Zwecke zu verlangen heißt ihm sein Hand- 


vom Künstler moralische und 
werk verderben« -,um da anderer Meinung 
zu sein. Selbst bei Walter Benjamin — der 
stets und ein wenig zu Unrecht als Kronzeuge 
jeder revolutionären Kunsttheorie herhalten 
muß — findet sich der bemerkenswerte Satz: 
»Kein Gedicht gilt dem Leser, kein Bild dem 
Beschauer, keine Symphonie der Hörerschaft.« 
Der Subordination des Kunstwerks unter das 
gesellschaftspolitische Engagement widersetzt 


sich zum Beispiel auch ein so aufsässiger jun- 





»Dauerhafte Aggressivität« wünscht Thomas 


Lenk seinen Plastiken, die er als »Individual- 
korrektiv« bei der Innenraumplastik, als 
»Sozietätskorrektiv« bei der Außenplastik ver- 
standen wissen will. Der Künstler als Zucht- 


meister der Gesellschaft: das Kunstwerk »eine 


monumental übersteigerte moralische Ohrfeige«. 


“A durable aggressiveness” is what Thomas Lenk 
wishes for his pieces of sculpture which he 

wants to be understood as “individual corrective” 
in the case of indoor sculpture and as “society 
corrective” if they are open-air pieces. The artist 
as a disciplinarian of society: The work of 

art “a moral boxing of people’s ears raised to a 
monumental level”. 


ger Poet wie Peter Handtke: »Es gibt enga- 
gierte Menschen, aber keine engagierten 
Die Eindeutigkeit, Zweckbeto- 
nung, der Ernst des Engagements widerspre- 


Künstler... 


chen dem Wesen der Kunst: Diese ist weder 
eindeutig noch mehrdeutig, sie hat in sich 
nicht zählbare, nicht begrenzbare Bedeutun- 
gen, man könnte ebenso sagen, sie hat über- 
haupt keine Bedeutung. « 

Aus der Polyvalenz des Kunstwerks läßt sich 
freilich auch ein anderer Schluß ziehen: »Da 
Kunst verschiedenen Sinngebungen und Be- 
reichen der Wirksamkeit angehören kann, ist 
ihr auch die politische Sphäre zugänglich. 
Künstler und Politiker handeln auf einem ge- 
meinsamen Interessengebiet. Ihr Objekt ist 
der Mensch, der überzeugt und gewonnen 
werden soll. Das Instrument der Überredung 
heißt Weltanschauung« (Werner Hofmann). 
Kunst als Weltanschauung — das ist, so revo- 
lutionär es klingt, so neu wieder nicht. Auch 
hinter dem Bauhaus stand eine Weltanschau- 
ung, die »den neuen Menschen in neuer Um- 
gebung aufbauen und schöpferische Sponta- 
neität in allen auslösen« wollte. Auch der 
russische Konstruktivismus der Lissitzky und 
Tatlin verstand sich als eine Kunst der politi- 
schen Konsequenz, und ein Mann wie Mon- 





3 Werner Nöfers stille, klargegliederte, wie durch 
das Fernrohr herangeholte Ausschnitte sind 
durchaus subversiv gemeint: »Der Gewalttätigkeit 
der technologischen und mechanischen Umwelt 
müßten die bildnerischen Mittel entsprechen, 
damit sich ein adäquates Aggressionsarsenal 
entwickelt. Wer jetzt illusionäre Tafelbilder malt, 
ist wirklich reaktionär.« 

Werner Nöfer’s clearly defined “close-ups” seem 
to be drawn close by a telescope and have 

a definite subversive tendency: “The plastic 
means should correspond with the brutality of 
the technological and mechanical environment so 
that an adequate aggressive arsenal starts 
developing. He who is still painting ‘illusionary’ 
panel paintings truly is a reactionary.” 


drian bezog die großartige Einseitigkeit seiner 
Konzeption nicht zuletzt aus dem Glauben an 
die ethisch reinigende Kraft des rechten Win- 
kels. Hat dieser Glaube den Gang der Ge- 
schichte, was ihre politisch-sozialen Aspekte 
betrifft, auch nur im geringsten beeinflußt? 
Hat die Humanität dieser Kunst die Humani- 
sierung der Lebensbedingungen Tausender zur 
Folge gehabt? Die Frage erscheint unzulässig. 
Daß die gesellschaftlichen Verhältnisse die 
Kunst verändern, läßt sich beim Gang durch 
die Geschichte immer wieder feststellen; daß 
aber die Kunst die 
könne, ist bis heute ein gern geträumter 
Traum geblieben. Gleichwohl ist nichts ande- 


Gesellschaft verändern 


res als die Utopie das Lebenselixier jeder ernst- 
haften künstlerischen Betätigung, und ohne 
den utopischen Griff nach dem Menschen und 
der Gesellschaft verlöre die Kunst jede Recht- 
fertigung. Was freilich die Chancen der Ver- 
wirklichung anbetrifft, so sind beinahe alle 
Künste besser dafür ausgerüstet als gerade die, 
welche man früher »die schönen « nannte: »Es 
liegt eben so, daß die Malerei nicht imstande 
ist, den Gegenstand einer simultanen Kollek- 
tivrezeption darzubieten.« Das zu akzeptieren 
oder von der Kunst zu lassen ist das Problem 
des Künstlers heute. 
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»Das schöne Heim« 
in der Kunst 


Edouard Vuillard 

(1868 — 1940). »Der Maler 
Ker-Xavier Roussel und 
seine Tochter«. Öl auf 
Leinwand. 

Buffalo-New York, 
Albright-Knox Art Gallery 


Edouard Vuillard 

(1868 — 1940). “The Painter 
Ker-Xavier Roussel and 
His Daughter”. Oil on 
canvas. Buffalo-New York, 
Albright-Knox Art Gallery 


Helligkeit 
und 


Farbharmonie 


machen 


ein Zimmer 


wohnlich 


Von Anni Wagner 


Der französische Maler Edouard Vuillard (1868 
bis 1940), der sich selbst — wenn auch nur 
scherzweise — als einen »Intimisten« bezeich- 
nete, hatte sich vornehmlich auf die Wieder- 
gabe von Porträts und kleinen Interieurs spe- 
zialisiert. Er malte seine Künstlerfreunde, 
seine Familie, vor allem seine Mutter, und 
setzte sie mit Vorliebe in einen ihnen entspre- 
chenden Raum. Das Licht, das er über Perso- 
nen und Gegenstände hinfluten ließ, schuf die 
Verbindung zwischen Mensch und Raum. Das 
hier abgebildete Gemälde, auf dem Vuillard 
seinen Freund und Schwager, den Landschafts- 
und Figurenmaler Ker-Xavier Roussel, und 
seine Tochter verewigt hat, zeigt eine für ihn 
charakteristische Eigenart: Der Künstler malte 
nur ungern den Menschen allein, er zog es vor, 
sein Modell in einem Raum wiederzugeben 
und es in das Spiel von Licht und Schatten 
um es herum einzubeziehen. Diese Abwei- 
chung vom landläufigen Porträt wird auf un- 
serem Bild besonders deutlich. Es ist im Grunde 
ebenso das Bildnis eines behaglichen bürger- 
lichen Wohnraumes wie dasjenige eines Men- 
schen. Die beiden porträtierten Personen be- 
leben den Innenraum, gehören farblich wie 
kompositionell unauflöslich dazu. Was macht 
nun das sparsam möblierte Zimmer so freund- 
lich und anheimelnd? Es liegt unbestritten 
am Licht, das durch das weitgeöffnete Fen- 
ster hereinströmt und allen Farben erst ihre 
rechte Leuchtkraft verleiht. Die Blumen auf 
dem Vorhang, der fein gemusterte Teppich, 
die bunte Tischdecke, der knallige Fußboden 
und das rote Rückenkissen auf dem Sessel — 
alles strahlt in starker Farbiekeit und ist doch 
mit subtil aufgetragenen Zwischentönen har- 
monisch miteinander verbunden. 

Meist sind diese französischen Wohngemächer 
nicht zu denken ohne eine Tapete mit ziem- 
lich scheußlichen großblumigen und überdies 
grellfarbenen Mustern. Vuillard dämpfte 
diese aufdringlichen naturalistischen Gebilde 
zu verschwimmenden zarten Kringeln auf bei- 
nahe weißer Grundfläche — ein Arrangement, 
das den Raum licht und hell erscheinen und 
die einzelnen Dekorationsstücke zur eigent- 
lichen Wirkung kommen läßt. Die neutralen 
Flächen von Decke und Wand ermöglichen es, 
Boden und Ausstattung um so farbenfroher 
zu gestalten. Dabei hat Vuillard einer Farbe 
den unbestreitbaren Vorrang gegeben: Rot ist 
der Fußboden, wie es auch beherrschend in 
der Musterung von Teppich, Tischdecke, Wand- 
behang und Rückenkissen ist. 

Daß wir ein französisches Zimmer vor uns 
haben, verrät der unvermeidliche Kamin mit 
dem gerahmten Spiegel darüber und viel Nip- 
pes auf dem Kaminbord. Und doch ist man 
eigentlich an ein Gartenzimmer erinnert, so- 
viel warmes Licht umfließt das Ganze, eibt 
ihm Glanz und strahlende Helle. Die farb- 
liche Harmonie ersetzt die kostbare Ausstat- 
tung:Man spürt, hier ist jedes Stück sozusagen 
ins rechte Licht gerückt. 


[61 
DD 
[o11 


Akte von 
Diether Ritzert 


Von Hermann Schütz 











































































































In mehreren deutschen Ausstellungen hat 
man in den letzten Jahren Bilder des Malers 
Diether Ritzert gesehen, so auch in der Gro- 
ßen Münchener Kunstausstellung. Ritzert, der 
Stipendiat der Deutschen Akademie in Rom 
in der Villa Massimo war, wurde vor allem 
durch sein Porträtschaffen bekannt und nimmt 
unter den zeitgenössischen deutschen Porträt- 
malern einen Platz von steigender Bedeutung 
ein. Übrigens ist er auch als Graphiker nen- 
nenswert: Mehrfach ist ihm attestiert worden, 
daß er zu den wenigen deutschen Künstlern 
gehört, die die skizzierende, darstellende, be- 
schreibende und erzählende Linie wirklich 
noch meistern. Hier soll Diether Ritzert ein- 
mal ausschließlich mit Akten vorgestellt wer- 
den. Erst in den letzten Jahren hat er das 
Thema der Aktmalerei mehr und mehr in den 


Die 


Auswahl, die hier gezeigt wird, stammt aus- 


Vordergrund seiner Arbeit geschoben. 


schließlich aus dem Schaffensjahr 1968. 
Weiß Gott, das sind keine glatt gemalten 
Akte! Ritzert greift unter starker Abstraktion 


ins volle; dennoch bleibt er gegenständlich 





1 »Gelber Akt«. 1968. Öl. 120:150 cm 

2 » Aktgruppe«. 1968. Öl. 80::100 cm 

3 »Sitzende«. 1968. Öl. 100 :75 cm 

1 “Yellow Nude”. 1968. Oil. 120: 150 cms. 
2 “Group of Nudes”. 1968. Oil. 80 
1968. Oil. 100. :75 cms. 


- 100 cms. 


3 “Sitting Figure”. 


(die abstrakte Malerei, die für ihn eine Zeit- 
lang auch einmal Durchgangsstadium war, 
hat er insgesamt in seinem Werk hinter sich 
gelassen). Die breite Anlage der Körper, ihre 
derbe Spannung und die offensichtliche 
Freude an der Fleischlichkeit rücken die Akte 
Ritzerts in die Nähe von Lovis Corinth. Aller- 
dings hatjener»Fleischmaler aus Ostpreußen « 
nicht einmal immer derart vitale, unsinnliche 
Akte gemalt, wie es der Westfale Ritzert tut. 
Da wird nicht nach Schönheit und Ästhetik 
gefragt, da wird lediglich der dem Stofflichen 
des Fleisches verhaftete Mensch gezeigt. So ist 
der Mensch — zunächst einmal —, wenn nicht 
Form- und Bildekräfte eingreifen. Diese aber 
muß der Mensch aus geistigen Bereichen, ja 
aus metaphysischen Bezirken selbst herbei- 
rufen. Eine gewaltige Arbeit, zumal das Leib- 
liche, der derbe Stoff, diesen Anstrengungen 
immer wieder entgegensteht. Ritzerts Akte 
sind in gewissem Sinne Metaphern für solche 
unerlöste Stofflichkeit. 

Diether Ritzert, der heute in Hessen lebt, ist 
1927 in Kamen in Westfalen geboren. Seine 














künstlerische Ausbildung erhielt er in Saar- 
brücken an der Schule für Kunst und Hand- 
werk und an den Kunsthochschulen von Frank- 
furt und Düsseldorf. Erste öffentliche Aner- 
kennungen erreichte er mit einer Wiedergabe 
in der Sammelmappe»Junge deutsche Grafik « 
(1951) und durch einen Ankauf beim Wett- 
bewerb »Dankspende des deutschen Volkes« 
(1952). Es folgten Studienaufenthalte in Pa- 
ris, Rom und Luxemburg, die zu seiner Ent- 
wicklung wesentlich beitrugen. 1957 wurde 
Ritzert von der »Studienstiftung des Deut- 
schen Volkes« und 1959 von der »Poensgen- 
Stiftung« Düsseldorf ausgezeichnet, 1960 er- 
hielt er den Förderpreis zum Corneliuspreis 
der Stadt Düsseldorf, 1962 das Stipendium an 
der Villa Massimo in Rom und 1964 den 
Burda-Förderpreis. Neben einer ganzen Reihe 
von Gruppenausstellungen, darunter Beteili- 
gungen in Mailand, Preßburg, Rom, Wien, 
Moskau, Leningrad, Oslo, Dublin und War- 
schau, hatte Ritzert Einzelausstellungen in 


Düsseldorf, Gießen, 


Rüsselsheim, Bremen, 


Nürnberg, Konstanz, Hameln und Frankfurt. 
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1 Tür, um Zentralangel drehbar. 1956. Stahl und 
Jarbiges Glas. Modell 20:12 cm 





Door revolving around central hinge. 1956. Steel 
and coloured glass. Model: 20:12 cms. 


Marino 
Di Teana 


Zisterziensisches 


in modernem Geist 


Von Marcel Joray, 


Neuchatel 


Das gesamte Werk Marino Di Teanas könnte 
von der Idee her der Architektur zugeordnet 
werden, obwohl es im allgemeinen nicht Archi- 
tektur ist. Hat dies seine Wurzeln vielleicht dar- 
rin, daß er mit elf Jahren schon als Maurer in 
seinem Heimatdorf Teana im Süden Italiens 
arbeitete, wo er 1920 geboren worden war? Er 
stammt aus einer armen Familie und wurde 
von seiner Mutter und einer Großmutter auf- 
gezogen; sein Vater war nach Argentinien 
ausgewandert. Der junge Marino mußte schon 
vor Sonnenaufgang aufstehen, um Schafe und 
Schweine zu hüten, bevor er in die Schule 
ging. Schon damals modellierte und zeichnete 
er auf Türen und Mauern das Porträt Musso- 
linis, wie es ihm beigebracht wurde. 

Mit elf Jahren ist er schon Maurer. Aber fünf 
Jahre später ist er das bescheidene Leben leid 
und entschlossen, den Wall seiner Einsamkeit 
zu durchbrechen. Er findet ohne Geld einen 
Weg, seinen Vater in Buenos Aires aufzu- 





\ber Stein und Mörtel sind in Süd- 
amerika genauso schwer wie in Italien, die 
hart. Wenig- 


stens aber ist er dort in Berührung mit der 


suchen. 


Arbeitsbedingungen genauso 
Zivilisation des Jahrhunderts, er kann Abend- 
kurse besuchen und in der Nacht lerren. Er 
studiert Anatomie und 


zeichnet, Kunstge- 


schichte, er arbeitet wie ein Verrückter. Er 
bricht mit seinem Vater, der kein Verständnis 
für seine Studien hat, meldetsich zum Examen 
für die Zulassung zur Kunstakademie. Er be- 
steht die Prüfung und wird nach vier Jahren 
Professor. 

Nach einigen Jahren Lehrtätigkeit, die er 
parallel zu seiner Arbeit als Maler und als 
Organisator von Malerei- und Skulpturaus- 
stellungen ausübt, will er größere Freiheit ge- 
nießen. Um sich ganz seinem Schaffen zu wid- 
men, hat er völlige Unabhängigkeit nötige. 
Mit 31 Jahren entsteht seine erste Skulptur, 
und er entschließt sich, sein ganzes Schaffen 


der Bildhauerei zu widmen. 1952 verläßt er 
Argentinien. Nach einem bereichernden Auf- 
1955 


Frankreich. Seitdem wohnt er in einem alten 


enthalt in Spanien kommt er nach 


Bauernhaus in der Nähe von Paris. Dort hat 
er auf der einen Seite die notwendige geistige 
Bereicherung durch den Kontakt mit der 
Stadt, auf der anderen Seite die Stille und 
Einsamkeit, die er für sein Schaffen braucht. 

Sehr schnell hat Di Teana seinen eigenen Stil 
gefunden. Sein bevorzugtes Material ist der 
Stahl. Sein 


Form öffnen, den Raum einbeziehen, dem 


vordringlichster Gedanke: die 


Raum eine Form geben, mit dem Raum ge- 
nau wie mit einem plastischen Element um- 
gehen. Seine Konstruktionen sind immer sehr 
einfach: einige Teile aus Lötrohr ausgeschnit- 
ten und elektrisch zusammengeschweißt. Das 
Handwerk ist tadellos und die Elemente deut- 
lich, geometrisch,. extrem streng angeordnet. 


Die Proportionen sind mit künstlerischem Ge- 


Wandfries. 1960. Röhren und diverse Rauten- 


flächen, Stahl und farbiges Glas. Modell 33 :7 cm 


Wall frieze. 1960. Tubes and various lozenged 


areas, steel and coloured glass. Model: 33 :7 cms. 


fühl geschaffen, Spannung zwischen dem 
Vollen und dem Leeren, dem Stahl ist durch 
eine geheimnisvolle Kraft eine besondere 
Leichtigkeit gegeben. 

Ob es jetzt kleine Modelle (wie sie der Künst- 
ler lange Zeit in Silber oder Zinn, nur wenige 
Zentimeter groß, anfertigte) oder große 
Werke sind, alle hinterlassen einen monumen- 
talen Eindruck. Wenn sie eine Höhe von fünf 
Metern erreichen oder von achtzehn Metern 
wie die »Strukturen« in Chevilly (Loiret- 
France), muß man an ihre architektonische 
Wirkung glauben. In Wirklichkeit denkt Di 
Teana bei seinem plastischen Schaffen als Ar- 
chitekt. Bei einigen Skulpturen, » Türme« oder 
»Universitäten«, hat er dargestellt, was mög- 
lich wäre, wenn man von einigen Lraditionel- 
len Banalitäten abweichen würde. Die Titel 
seiner Werke lassen seine Absichten erkennen: 
»Strukturierter Raum und Masse«, »Dynami- 


sche Formen«, »Raumschiff«, » Architektoni- 
































sche Struktur«, »Monumentale Struktur, die 
Architektur werden soll«. Er hat außerdem 
völlig neue Städte gezeichnet, die wie gigan- 
tische Skulpturen entworfen sind und 20 000 
Personen beherbergen könnten. Er würde 
ganz Frankreich neu aufbauen und 50 Mil- 
lionen Einwohner in 400 unterschiedlichen 
architektonischen Gruppen ansiedeln, die Häu- 
ser hoch gestelzt, damit der Boden dem Fuß- 
sänger vorbehalten bleibt. Der Verkehr wik- 
kelt sich unterirdisch ab. Utopie oder Wirk- 
lichkeit von morgen? Phantastische und wohl- 
tuende Gedankenübungen, die unsere Zeit 
nur befruchten können! 

Ein spezieller Arbeitsbereich muß noch er- 
wähnt werden. Einige der hier wiedergegebe- 
nen Abbildungen (ausgehobene Tür, Wand- 
fries, Mauerfenster) zeigen, auf welch persön- 
liche Weise der Künstler sich der Architektur 
integrieren will und eins mit ihr werden will. 


Wenn man einige Öffnungen mit Glasbau- 
























































































































































steinen verschließen würde, ergäbe sich ein 
höchst originelle natürliche oder künstlich 
Beleuchtung. Eine interessante Verwendun, 
dafür hat er in der alten Kapelle von Garde 
Freinet in Südfrankreich gefunden, die e 
hat. Er 


Mauern durchstoßen, die verschiedensten Öff 


restauriert hat die 8o cm dicke: 
nungen in Kreuzform geschaffen und dies 
mit farbigem Glas geschlossen. So hat er üı 
Demut und ohne Preisgabe alter Auffassun 
gen das Thema des Kreuzwegs erneuert un« 
gleichzeitig einem altehrwürdigen Heiligtun 
neues Licht und neues Leben geschenkt. 
(Die Abbildungen dieses Beitrags sind mi 
freundlicher Genehmigung des Herausgeber 
und Verlegers Dr. Marcel Joray der Monogra 
phie »Di Teana« entnommen. Das Werk is 
innerhalb der Reihe »Die Plastik des 20. Jahr 
hunderts« in Deutsch, Französisch und Eng 
lisch in den Editions du Griffon, Neuchäte 
[Schweiz], erschienen.) 


Marino Di Teana 













































































3 »Dynamische Formen«. 
Architektonische Struktur. 
1964/65. Stahl. Modell 
19:24:16 cm 




















“Dynamic Shapes”. 
Architectonie structure. 1964/65. 
Steel. Model: 19:24:16 cms. 
































4 Entwurf eines Kirchenportals 
(Ausschnitt). 1953 


Design of a church portal 
(detail). 1953 
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Klaus-Hartmut Olbricht 







1 Zeremonialart, 
Veracruz. 

7. JR... Chr. 
Höhe zo cm. 
Stolper- 
Galerie, 
München 
Cere- 
monial 
axe. 

Vera 
Cruz. 

zth century A.D. 
Height: 5o cms. 
Stolper-Galerie, 
Munich 


2 Steinzeugkanne mit blauer Glasur und 
eingeritztem Dekor. Signiert R. W. Martin 1895. 
Dr. Heuser, Hamburg 
Stoneware jug with blue glazing and scratched 
decoration. Signed: R. W. Martin 1895. 

Dr. Heuser, Hamburg 





Eine 
selungene 
Messe- 


neugründung 


Die 1. Kunst- und 
Antiquitätenmesse 


Hannover 


In der Regierungszeit des Herzogs Johann 
Friedrich (1665-1679) wurde das jetzige 
Schloß Herrenhausen zur Sommerresidenz 
ausgebaut. Eine erste Gartenanlage, die spä- 
ter einmal zu den schönsten Barockgärten 


Europas gehören sollte, ist damals von nam- 


haften Architekten gestaltet worden. Die 
Chronik der wechselvollen Geschichte der 


Herrenhäuser Gärten hat nun ein neues wich- 
tiges Datum registriert. Die herrlichen Kunst- 
gärten gaben den stilvollen Rahmen für die 
erste von den norddeutschen Kunst- und An- 
tiquitätenverbänden veranstaltete Messe in 
dem Galerie- und ÖOrangeriegebäude des 
Schlosses ab. 

Nach Meinung der Mehrzahl der Teilnehmer 
schloß die Messe nach neuntägiger Dauer 
sehr zufriedenstellend, für die meisten der 
7ı Aussteller sogar besser als erhofft. Auch 
wurde das Messe-Nachgeschäft als überaus 
rege bezeichnet. Mit 39800 verkauften Ein- 
trittskarten hat die erste Kunstmesse in Han- 
nover mehr Besucher aufzuzählen als die letzt- 
jährige Antiquitätenmesse in München. Die 
vorab geäußerten skeptischen Erfolgsprogno- 
sen der Fachleute und des kritischen süddeut- 
schen Kunsthandelslagers haben sich also nicht 
bewahrheitet. 


Eine richtige Marktstrategie 


Die hannoversche Kunst- und Antiquitäten- 
messe war für einen entwicklungsfähigen 
deutschen Kunstmarkt gegründet worden. 
Nach Schätzung der Marktkapazität im nord- 
deutschen Raum — der Feststellung jener an 
Antiquitäten und Kunst interessierten Per- 
sonen, die kaufen möchten — und nach Schät- 
zung des Marktpotentials — der Anzahl der- 


jenigen also, die vermeintlich kaufen können — 
war in Hannover mit einer erfolgreichen 
Messe zu rechnen gewesen. Daß sich jedoch 
alle Wünsche der Initiatoren bei der ersten 
Messe gleich erfüllen ließen, ist allerdings als 
überraschend festzustellen. Dieses Verdienst 
gebührt weder nur dem Messevorbereitungs- 
komitee, seiner klugen Händlerauswahl und 
seinem modernen Konzept, noch nur der um- 
sichtigen Jury, sondern auch den Teilnehmern, 
die bis auf wenige unrühmliche Ausnahmen 
ein Sortiment solider, preisstrategisch richtig 
kalkulierter Waren ausgesucht hatten, die 
den Publikumsgeschmack trafen und entspre- 
chend der momentanen Nachfrage auf dem 
Kunstmarkt ausgewählt waren. Zum Gelin- 
gen hat auch die beispielhafte Mithilfe der 
Stadtverwaltung beigetragen. 

Aus marktstrategischen Gründen waren die 
norddeutschen Verbände entschlossen, ihre 
eigene Messe mit einer Händlerbeteiligung 
aus allen Landesverbänden auszurichten. Für 
den rheinischen Kunsthandel sollte diese Un- 
ternehmung ein Testfall sein. Ihr Erfolg hat 
nun über eine weitere Messe entschieden, die 
für das nächste Jahr in Düsseldorf oder Köln 
organisiert werden soll. Beide Städte sind un- 
zweifelhaft für eine Kunstmarktexpansion 
attraktive Messestandorte. 

Auch mit dieser allerneuesten Planung ver- 
sucht der Kunsthandel, wie in anderen Wirt- 
schaftsbranchen längst üblich, einen seinen 
wirtschaftlichen Belangen entsprechenden Auf- 
schluß von absatzfördernden, zeitlich begrenz- 
ten Teilmärkten. So wie die Damenoberbe- 
kleidungsindustrie jährlich ihre Messen in 
München, Berlin Düsseldorf abhält, 
könnte in Zukunft der Kunsthandel, sogar 


und 


3 Holzplastik 
»Heiliger Markus«. Süddeutsch. 17. Jh. 
Edmund-Joachim Kratz, Hamburg 


“Saint Marcus”, work of wood sculpture. 
South-German. 17th century. Edmund-Joachim 
Kratz, Hamburg 


mit internationaler Händlerbeteiligung, seine 
Veranstaltungen in München, Düsseldorf oder 
Köln und in Hannover ausrichten. 


Ein erfolgreiches Messekonzept 


Eine reine Repräsentationsmesse, und das hat 
sich auch wieder in Hannover gezeigt, ist 
überholt. Pompöse Selbstdarstellungen einer 
kleinen Gruppe von finanzstarken Firmen 
können allenfalls derSelbstbestätigungdienen, 
nicht aber dem allgemeinen Händlerinteresse 
an einer Absatzförderung nützlich sein. Als 
Messeerfolgsrezept erweist sich zur Zeit deut- 
lich eine Konzeption, nach der eine nicht zu 
große Anzahl wirtschaftlich gleichgestellter 
Kunsthandelshäuser mit Ausstellungsobjekten 
aus allen Gebieten der Kunst auf einer Messe 
vertreten sein müssen. Diese Messestruktur 
ermöglicht ein in der Qualität einheitliches 
Bild. So war in Hannover der Gesamteindruck 
der Messe besser als jener von der Münchner 
Messe des vergangenen Jahres, in der das Ge- 
fälle von den repräsentativsten Händlern alter 
Kunst in Deutschland zu dem Provinztandler 
relativ groß war. In Herrenhausen fehlten 
zwar die museumsreifen Spitzenobjekte alter 
Malerei und der Plastik, merkwürdigerweise 
auch die norddeutschen Eichenmöbel (auch 
die Exotica waren nicht sonderlich gut ver- 
treten, dafür war das Kunsthandwerk vorzüg- 
lich repräsentiert); dennoch hat der gute Ge- 
samteindruck der Messe durch diesen offen- 
sichtlichen Mangel nicht sonderlich gelitten. 


Reformen der Münchner Messe 


Nachdem München sein Messemonopol alter 
Kunst verloren hat, sah sich der Verband 
Bayerischer Kunst- und Antiquitätenverbände, 

















4 Gotische Bronze-Tischleuchter. 
Deutschland, um 1500. 
F.K. A. Huelsmann, Hamburg 


Gothic bronze candlestick. 


German. C. 13500. 
F.K. A. Huelsmann, Hamburg 
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5 Tantrisches Gemälde mit Darstellungen von 
Gottheiten auf schwarzem Grund. 66,5 :52 cm. 
Georg Schoettle, Stuttgart 
Tantrist painting with representations of deities 
on a black ground. 66.5 : 52 cms. 

Georg Schoettle, Stuttgart 





GE 






































ey 









































54 





Die 1. Kunst- 
und 
Antiquitäten- 
messe 
Hannover 


Barockkommode. 
Braunschweig oder 
Sachsen, um 1730. 
Rosenholz mit reichen 
Einlagen aus 
verschiedenen Hölzern 
und mit Messing, 
Perlmutt, Elfenbein. 
Herbert Klewer, 
Berlin 


Baroque chest of 
drawers. Brunswick 
or Saxony. C. 1730. 
Rosewood with rich 
marquetry work 
consisting of various 
woods, brass, mother- 
of-pearl and ivory. 
Herbert Klewer, 
Berlin 


Zwei Engel mit 
Pauken. Kändler. 
Um 1740. Herbert 
Klewer, Berlin 


Two angels with 
timpani. Kändler. 
C. 1740. Herbert 
Klewer, Berlin 


8 Friedrich Voltz. 


»Landschaft mit 
Kühen«. Signiert und 
1872 datiert. 

Norbert Nusser & 
Sohn, München 


Friedrich Voltz. 
“Landscape with 
cows”. Signed and 
dated 1872. 
Norbert Nusser & 
Sohn, Munich 


der mit der Durchführung der »Deutschen 
Kunst- und Antiquitätenmesse« vom Bundes- 
verband beauftragt ist, veranlaßt, die Attrak- 
tivität dieser Messe zu wahren. In der letzten 
Generalversammlung hat daher der Vorstand 
eine neue Geschäftsordnung für den Messe- 
ausschuß vorgelegt, welche den Einfluß des 
Bayerischen Verbandes auf die Messegestal- 
tung vergrößern soll. Vom Bundesverband 
wurde die neue Geschäftsordnung bereits be- 
stätigt. Mit dieser Maßnahme ist die Voraus- 
setzung geschaffen, notwendig gewordene Re- 
formen einzuleiten. Unter anderem ist in der 
Generalversammlung noch die Einsetzung 
eines Pressereferenten beschlossen worden, der 
über die Verbandsarbeit berichten soll, und das 
nicht nur zur Messezeit. Mit dieser Einrichtung 
hofft man die Zusammenarbeit mit den Kom- 


muni ka t ionsmedien zu verbessern 5 
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»Alijah« von Salvador Dali 


2 Das Leben und den Tod habe ich vor dich hin- 
gegeben, 
die Segnung und die Verwünschung. 
Wähle das Leben, 
damit du lebst, du und dein Same! (5. Mose 30,19) 


I have set before thee life and death, 

the blessing and the curse; 

therefore choose life 

that thou mayest live, thou and thy seed! 
(Dtn. 30,19) 


Als der hervorragende Vertreter des sogenann- 
ten veristischen Surrealismus ist er in die 
Kunstgeschichte dieses Jahrhunderts einge- 
gangen. Seine meisterlichen Architekturen 
imaginärer Räume des Unterbewußten, zer- 
fließend in die unendliche Weite der Pittura 
metafisica, trieben Fetischismus mit der gegen- 
ständlichen Form. Der virtuose Illusionismus, 
den er schon früh an den alten Meistern der 
Renaissance und des Manierismus geschult 
hat, lieh seinen Bildern jene unverwechselbare 
Optik der »handgemalten Fotos« und bewies 
so die Realität seiner barbarischen Träume. 
Nun hat seit wenigen Jahren das graphische 
(Euvre Salvador Dalis seinem Werk merklich 
neue Züge hinzugewonnen. Standen die Illu- 
strationen zu Dantes »Göttlicher Komödie« 
noch ganz im Zeichen des veristischen Sur- 
realisten, so haben die grotesken Studien zum 
»Don Quichotte« (1963/64) und nun auch 
Dalis jüngster lithographischer Zyklus, be- 
titelt »Alijah«, den eiskalten Oberflächenreiz 
der selbstproklamierten »Klassik« überwun- 
den. Wo die Malerei den erdichteten Gegen- 
stand mit magischer Dinglichkeit auflädt, ge- 
winnt seine späte Graphik überraschend an 
Spontaneität, sucht sich die poetische Kraft 
seiner Kunst auf die unmittelbarere Weise des 
automatischen Niederschreibens der psychi- 
schen Bilder gegen die willkürlich gesetzten 
Grenzen der Außenwelt durchzusetzen. 

Das gegen die Alltagslogik gerichtete surrea- 
listische Arrangement, jene » Annäherung der 
scheinbar wesensfremden Dinge auf einem 
ihnen wesensfremden Grund« (W. Haftmann), 
verliert im gleicher Maße an Bedeutung, als 
der souveräne Stileklektizismus Dalis die 
surrealistische Einheit des Disparaten zu be- 
haupten trachtet. Schwerverdauliche Brüche 
formaler Art drohen die zyklische Einheit der 
Reihe fast zu zerreißen. Expressionistische 
Härte und kalligraphische Schönheit stehen 
sich unmittelbar gegenüber. Verwirrender 
noch gibt sich der Kontrast zwischen dem neu- 
erworbenen tachistischen Informalismus und 
der gelegentlichen Anatomie eines Körpers 
wie von der Hand Michelangelos. 

»Alijah« ist thematisch gebunden. Wie jedes 
dem Maler zur Aufgabe gemachte Thema 
sucht auch dieses, seinerseits schon Gebilde in 
einem ihm zugewachsenen geschichtlichen Zu- 
sammenhang, die offene Auseinandersetzung 
des Künstlers, wenn er nicht bloße Literatur 
zum Gegenstand seiner Arbeit machen will. 
Dies politisch wie auch theologisch gleicher- 
maßen heikle Thema bietet wenig Anlaß da- 
zu. »Alijah« beschreibt Bilder und Stationen 
der Rückkehr Tausender von Juden in das 
Land der biblischen Väter, ihren erfolgreichen 
Kampf um die politische Autonomie, das Erbe 
und den Aufbau des palästinensischen Landes 
durch Israel. 

Dalis Folge scheut die bloße Illustration des 
historischen Vorgangs. Nur hier und da zeigen 


englische Soldatenhelme, das Auswanderer- 
schiff »Eliahu Golomb« oder die Erklärung 
der Unabhängigkeit durch D. Ben-Gurion am 
14. Mai 1948 die geschichtlichen Realitäten 
der Existenz Israels an. Nicht weniger offen- 
bart sich dem Israeli in der Rückkehr nach 
Palästina die Kontinuität aller jüdischen Ge- 
schichte, ihr religiöser Kern, das »uralte Ma- 
terial des jüdischen Geistes« (M. Buber), wie es 
auch dem Christen im Buch der Bücher leben- 
dig vor Augen steht. Nicht die alten Bilder 
von Gott — phantastisch fremdartig wie Dalis 
»Engel der Wiedergeburt« (Abb.5) —, son- 
dern die geschichtsbildende Kraft der prophe- 
tischen Schriften des Alten Testaments liefert 
ihm das Material für sein Werk. In ihr findet 
er die metaphorische Gestalt dessen, was den 
alten Wallfahrerbegriff der »alijah« als den 
»Aufstieg« zum Land der Väter ineins bringt 
mit dem politischen Prozeß der Einwande- 
rung in Palästina. 

Zwischen diesen beiden Polen beschwört Dali 
die Opfer der jüngsten Vergangenheit, die 
Katastrophe des Judentums mitten in diesem 
Jahrhundert. Sie bildet sein erstes Kapitel. 
Hakenkreuze erläutern das Massengrab. Zahl- 
los und namenlos stellt sich die Trauer an der 
Klagemauer des Tempels dar (Abb. ı). Rahels 
Gestalt beugt sich wie der Schatten ihrer selbst 
über die gemordete Jugend ihrer Kinder, und 
die Todschatten des Psalms 23 drohen grimas- 
senhaft über dem fliehenden Volk. 

Darüber erhebt sich »Hatikwah« — »die Hoff- 
nung«. Ihre Gestalten wechseln zwischen 
mystischem Aufstieg angesichts der Macht des 
Todes (Abb. 2) und leichtfüßigem Tanz 
(Abb. 4), zwischen Sehnsuchtspathos und der 
konkret erfüllten Verheißung. Israel löst mit 
der Rückkehr auch den Auftrag zum Aufbau 
des wüsten Landes realiter ein und sieht sich 
erst so imstande, dem Willen des Schöpfers 
voll gerecht zu werden (Abb. 6). Auf diesen 
Blättern ist es ein stolzes Bild des Israeli, das 
Dali mit Sympathie gezeichnet hat: in seinem 
Rücken — repräsentiert durch den letzten Teil 
der Folge — die uralte Kultur des jüdischen 
Volkes (Abb. 8), vor sich die Vision des Landes, 
»wo Milch und Honig fließen«, und die gol- 
dene Stadt dieses Landes, in welchem die 
Berge »jubeln« und die Bäume des Feldes 
»in die Hände klatschen« (Abb. 7). Der Dali- 
sche Überschwang gerade dieser beiden Bilder 
beläßt der Prophetie in der gegenwärtigen 
Lage die konkrete Utopie einer besseren Ge- 
sellschaft. 

Die »militante« Mystik des Spaniers, die er 
nach der Rückkehr in den Schoß der Kirche 
in einem »Manifeste mystique« (1951) darge- 
legt hat, trug Entscheidendes zur religiösen 
Dynamik dieser Blätter bei. Überdies baut 
auch »Alijah« den alten Gegenstand der sur- 
realistischen Analyse nicht ab. Unter gewan- 
delten Voraussetzungen beschreibt es das Feld 
der Auseinandersetzung zwischen Traum und 


am Tage liegender Wirklichkeit. Breton hatte 
1929 im »zweiten surrealistischen Manifest«, 
dem auch Dali einen Beitrag hinzufügte, ge- 
äußert, es führe alles dazu »zu glauben, daß 
ein Punkt des Geistes existiert, von dem aus 
Leben und Tod, das Wirkliche und das Vor- 
gestellte, Vergangenheit und Zukunft, das 
Aussprechbare und das Unaussprechliche, das 
Oben und das Unten aufhören, als Wider- 
sprüche wahrgenommen zu werden«. Viel- 
leicht, weil auch Dalis neue Form der Graphik 
dem vorbegrifflichen Mythos nahebleibt, ver- 
mag »Alijah« der paradoxen Einheit dieses 
Punktes anschaubare Gestalt zu verleihen. 

»Alijah« erschien im Sommer 1968 in. New 
York, herausgegeben von Samuel Shore und 





3 Die Schlacht auf den Hügeln von Jerusalem 
The Battle of the Jerusalem Hills 


ediert von Shorewood Publishers, Inc. Jede 
Mappe der auf 250-+15 Exemplare begrenz- 
ten Auflage enthält 25 von den Original- 
Gouachen des Künstlers hergestellte, hand- 
signierte und numerierte Farblithographien 
im Bildformat 50:40 cm. Den Druck besorg- 
ten die lithographischen Werkstätten F. Mour- 
lot in Paris sowie Wolfensberger in Zürich. 
Ferner erschien ein Ausstellungskatalog, her- 
ausgegeben von Udo Liebelt: Salvador Dali, 
»Alijah, Israels Wiedergeburt«. Königstein/ 
Taunus 1969. 

Für die freundliche Genehmigung zum deut- 
schen Erstabdruck einiger Blätter von » Alijah« 
gilt der Dank dem Herausgeber des Werkes, 
Mr. Samuel Shore. 
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6 Sie sollen walten 
unter den Fischen 
des Meeres, 
den Vögeln des 
Himmels, allem 
Getier auf der Erde 
und allem 
Gewürm, das auf 
Erden sich regt 
(1. Mose 1,26) 

7 In Freuden fahret 
ihr aus, 
in Frieden werdet 
ihr hergebracht. 
Die Berge brechen 
vor euch in Jubel 
aus, 
alle Bäume des 
Feldes klatschen in 
die Hände 
(Jesaja 55,12) 


6 Let them have 
dominion over the 
fish of the sea and 
over the fowl of 
the air and over 
the cattle and over 
every creeping 
thing 
(Genesis 1,26) 

7 The mountains 
and the hills shall 
break forth before 
you into singing 
and all the trees of 
the field shall 
clap their hands 
(Isaiah 55,12) 


»Alijah« 
von 
Salvador 
Dali 








8 Ihn, deinen Gott, zu lieben ...., 


das ist dein. Leben und Länge deiner Tage For that is thy life and the length of thy days 
»Alijah« von Salvador Dali (5. Mose 30,20) (Din. 30,20) 








DAS RECHT 
der bildenden 
Kunst 


Mit diesem Beitrag beginnen wir eine Folge von Rechtsanwalt 
Dr. HORST LOCHER, Reutlingen, die sich mit rechtlichen Problemen 
aus den Gebieten der bildenden Kunst befaßt. 


Eine trockene Materie? Eine Darlegung von Problemen, die nur die 
Fachwelt interessieren kann? Keineswegs! Wir brauchen nur an 
Kunstfälschungen zu denken, mit denen unversehens nicht nur Händ- 
ler, sondern auch Kunstsammler höchst unliebsame Überraschungen 
erleben können und die weit über das Private hinaus ihre Kreise 
ziehen. Ein wichtiges Kapitel umfaßt auch die Urheberrechte an 
Kunstwerken. Darf ihr Besitzer sie ohne weiteres vervielfältigen, 
ausstellen — darf der Künstler sie bei »gewandelter Überzeugung « 
zurückrufen? — Es gibt viele rechtliche Fragen, die Künstler, 
Sammler und Händler persönlich beschäftigen können und die 
gleichzeitig für jeden Kunstfreund von größtem Interesse sind. 

Hier ist nun eine gründlich fundierte fachwissenschaftliche Darstel- 
lung über »Das Recht der bildenden Kunst«, und wir sind überzeugt, 
mit dieser Fortsetzungsreihe eine nützliche und gleichzeitig hoch- 
interessante Unterrichtung zu geben. 

»Das Recht der bildenden Kunst« wird 1970 geschlossen als Buch 

im Karl Thiemig Verlag KG, München, erscheinen. Die hier beginnende 
Folge ist ein Vorabdruck einiger besonders interessanter Kapitel. 


Kunstkritik, 
Kunstberichterstattung 
und Strafrecht 


Kunstkritische Äußerungen, die ja immer mehr oder weniger die 
Ehre und persönliche Stellung des Kritisierten berühren, sind gemäß 
$ 195 StGB grundsätzlich gerechtfertigt. »Tadelnde Urteile über wis- 
senschaftliche oder künstlerische Leistungen« sind erlaubt, es sei 
denn, das Vorhandensein einer Beleidigung gehe aus der Form der 
Äußerung oder aus den Umständen, unter welchen sie geschah, her- 
vor. Der Kunstbericht ist durch die »Wahrnehmung berechtigter 
Interessen« gedeckt, soweit diese vorliegen. Enthält der Kunstbericht 
Wertungen, so fallen diese unter die erste Alternative des $ 195 StGB. 

Sind die Voraussetzungen des $ 1953 StGB bei Kunstbericht und 
Kunstkritik gegeben, so ist der Beleidiger selbst dann straflos, wenn 
sich die Wahrheit der Behauptungen nicht beweisen läßt oder gar 
ihre Unwahrheit feststeht. 

Ansonsten ist wegen übler Nachrede strafbar, wer über einen Drit- 
ten eine ehrenrührige Behauptung aufstellt, die nicht erweislich 
wahr ist ($ 186 StGB). In Abweichung von dem sonst das Strafrecht 
beherrschenden Grundsatz »in dubio pro reo«, trägt der die Behaup- 
tung Aufstellende dann das volle Risiko des Wahrheitsbeweises!. 


Tatbestandsvoraussetzung für die »üble Nachrede« gemäß $ 186 
StGB sind Tatsachenbehauptungen. Reine Werturteile fallen tat- 
bestandsmäßig nicht unter diese Bestimmung. Sie können einfache 
Beleidigungen gemäß $ 185 StGB sein, wenn eine Kundgebung der 
Mißachtung vorliegt. Bei der Kritik ist die Unterscheidung von Tat- 
sachen und Werturteil nicht immer leicht. Das Reichsgericht? hat 
unterschieden zwischen äußeren Tatsachen (äußerlich in Erscheinung 











tretende Vorgänge, Begebenheiten und Zustände) und inneren Tat- 
sachen, die Motive und Absichten des Handelns, Vorgänge des 
Seelenlebens betreffen, die für die Beurteilung der äußeren Vorgänge 
des Handelns von Bedeutung sind. Die Grenzziehung zum Wert- 
urteil ist flüssig?, aber nicht nur wichtig für $ 186 StGB, sondern 
auch für das Gegendarstellunes-, Berichtigungs- und Widerrufsverlan- 
gen. Boden* bringt hierzu einen lehrreichen Fall. In der »Zeit« stand 
zu lesen: 
»Wären die beiden großartigen Schweden als Gäste nicht gewesen, 
die Staatsoper von Düsseldorf hätte sich von ihren illustren Gästen 
bankrott erklären lassen müssen. Zwar schmiß auch Swanholm 
— der Darsteller des Florestan — gleich seine erste Arie, weil er 
sich mit dem Dirigenten nicht über das Tempo einigen konnte, 
dieser Düsseldorfer Generalmusikdirektor... faßte Beet- 
hovens Oper nur als einen Anlaß auf, virtuose Orchestereffekte 


aber 


vom Dirigentenpult vorzuführen, ohne Rücksicht auf Sänger- 

verluste.« 

Daß Swanholm die Arie »geschmissen« habe, ist ebenso eine Tat- 
sachenbehauptung wie die Ausführung, der »Schmiß« sei auf ver- 
schiedene Tempi zurückzuführen’. Der letzte Satz der Kritik über den 
Dirigenten stellt ein scharfes Werturteil dar, das sich noch im Rah- 
men des rechtlich Zulässigen bewest. 


Dagegen ist eine Tatsachenbehauptung nicht mehr durch $ 193 
StGB gedeckt, wenn ein Kritiker anläßlich der Ausstellung eines pri- 
vaten Sammlers schreibt, daß der Ankauf der Sammlung zu Fami- 
lienzwistigkeiten und Entmündigungsanträgen geführt habe. Die 
Berührung der Familiensphäre stand mit der kritischen Würdigung 
in keinem notwendigen Zusammenhang und war deshalb unzulässig. 

Ist jedoch in engem und durch die Sache gerechtfertigstem Zusam- 
menhang mit der kritischen Wertung eine nicht beweisbare Tat- 
sachenbehauptung verbunden, so ist diese nach $ 193 StGB nicht 
rechtswidrig. Eine Tatsachenbehauptung im Rahmen einer Kunst- 
kritik kann jedoch eine Verletzung des allgemeinen Persönlichkeits- 
rechts sein, wenn anläßlich einer Kritik ehrenrührige Tatsachen- 
behauptungen aufgestellt werden, die für die Wertung nicht notwen- 
dig und sachlich geboten sind und nur in losem Zusammenhang mit 
der Kritik stehen. Hier kann eine einfache Beleidigung dennoch vor- 
liegen. Wer zum Beispiel erotische Bilder eines Malers kritisiert und in 
die Kritik einfließen läßt, der Maler sei homosexuell, kann gemäß 
$ 185 StGB bestraft werden, falls dies nicht stimmt (nicht nach $ 186 
StGB — vgl. Schönke-Schröder, $ 193 StGB, Anm. 26). Aber auch 
falls dies richtig ist, kann eine Verletzung des allgemeinen Persön- 
lichkeitsrechts in einer derartigen Äußerung gesehen werden. 


Bei der Beurteilung der Frage, ob ein Kunstbericht durch Wahr- 
nehmung berechtigter Interessen gedeckt ist, muß berücksichtigt wer- 
den, daß nach der neueren Rechtsprechung die Presse, soweit sie im 
Rahmen ihrer öffentlichen Aufgabe tätig ist, den Schutz des $ 193 
StGB genießt®. Dieses Recht muß auch gewährt werden, wenn der 
Berichterstatter keinen Presseberuf ausübt”. 

Im Einzelfall ist zu prüfen, ob ein vertretbares Verhältnis zwischen 
dem Zweck, den die Veröffentlichung verfolgt, und der Beeinträchti- 
gung der Ehre des Betroffenen besteht. Nach der Rechtsprechung 
des Bundesgerichtshofs’ werden an die Presse hinsichtlich Informa- 


Vgl. Schwarz-Dreher, Komm. z. StGB/30. Aufl. $ 186, 2D; Schönke-Schröder, Komm. z. 
StGBJ/14. Aufl. 8 186, 12, Helle »Die Rechtswidrigkeit der ehrenrührigen Behauptungen« 
in NJW 1961, 1896. 

RGSt 55, 129. 

RGSt 64, 10, vgl. auch Wenzel, Tatsachenbehauptungen und Meinungsäußerungen NJW 
1958, 2356. 

aaO S. 19. 

Nach Wenzel aaO S. 2356 ff. wohl Meinungsäußerung, weil Aussage nach objektivem 
Sinngehalt innerhalb des Beurteilungsspielraumes liegt. 

Schwarz-Dreher, 8 193, Bb. 

Schönke-Schröder, 8 193, Anm. 16. 

BGH in MDR 53, 401; RGSt 65, 427; 66, 2; Schönke-Schröder, 8 193, Anm. 17; Helle 
aaO S. 1896. 

BGHZ 31, 308. 
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tion und Form der Berichterstattung erhöhte Anforderungen gestellt. 
Nicht durch Wahrnehmung berechtigter Interessen gedeckt wird ein 
Kunstbericht, der so einseitig ist, daß auf der negativen Seite ein völ- 
lig entstelltes Bild entsteht. Überspitzt wär es jedoch, vom Kritiker zu 
fordern, daß er sorgfältig alle positiven und negativen Seiten ab- 
wäst. Dem Temperament des Kritikers, seiner subjektiven Wertung 
muß ein erheblicher Spielraum zugestanden werden. Sofern er nicht 
extrem verzeichnet und unnötig die hinter dem Werk stehende Per- 
sönlichkeit herabwürdigt, muß es der Kunstkritik erlaubt sein, nur 
negative Stimmen zu zitieren, auch wenn positive vorliegen!®. 


An die journalistische Sorgfalt bei der Ermittlung der dem Bericht 
oder der Kritik zugrunde liegenden Fakten stellt die Rechtsprechung 
erhebliche Anforderungen. Als Faustregel kann gelten: Je schwerer 
der Angriff, desto sorgfältiger die vorherige Prüfung! 

Es wird verlangt, daß sich der Berichterstatter und Kritiker bei 
ehrenrührigen Tatsachenbehauptungen vorher persönlich beim Be- 
troffenen oder Zeugen erkundigt. Die Rückfrage bei Personen, die 
keine unmittelbaren Beziehungen zum Vorgang haben, genügt oft 


nicht!t. Vor einer Übersteigerung der Anforderungen ist jedoch schon 
im Hinblick auf den Zeitdruck zu warnen, unter dem der Bericht- 
erstatter und die Presse allgemein stehen. Maßstäbe gerichtlicher 
Wahrheitsermittlung können und müssen nicht angewandt wer- 
den!?. Der Kritiker hat jedoch immer zu prüfen, ob seine Äußerung 
nicht der Form nach eine Verbalbeleidigung ist und ob ihm keine 
schonendere Möglichkeit der Darstellung des sachlich Gebotenen 
zur Verfügung steht!? 

Privatfehden und persönliche Schmähungen im Kleide der Kunst- 
kritik genießen nicht strafrechtlichen Schutz. Wer einen Bildhauer 
etwa für einen »steinmeißelnden Gernegroß« hält, begeht eine Ver- 
balbeleidigung gemäß $ 185 StGB"*. 


Sicherlich ist scharfe Kritik, bissige Satire und Parodie erlaubt. 
Doch immer soll sich der Angriff auf die Sache beziehen und die 
Stoßrichtung nicht gegen die dahinterstehende Künstlerpersönlich- 
keit gerichtet sein. Theaterkritiken eines Kerr, Hofmiller oder Luft 
sind gewiß oft scharf, doch wahren sie meist diese Grenzen. Allgemein 
kann festgestellt werden, daß die moderne Kunstkritik in der Regel 


seems 











weniger persönlichkeitsverletzend ist und sich mehr an die rechtlich 
gebotenen Schranken hält als die Kritik in den Jahren unmittelbar 
vor dem Ersten Weltkrieg und in den zwanziger Jahren. Als Beispiel 
einige Äußerungen angesehener Kunstkritiker aus den Jahren ı9ı2/ 
1913, die sich mit den Künstlern des »Sturms« befassen®®. 
Kurt Küchler im »Hamburger Fremdenblatt«: 
»Wenn man vor dem greulichen Farbengesudel und Linien- 
gestammel steht, weiß man zunächst nicht, was man mehr bewun- 
dern soll: die überlebensgroße Arroganz, mit der Herr Kandinsky 
beansprucht, daß man seine Pfuscherei ernst nimmt, die unsympa- 
thische Frechheit, mit der die Gesellen vom »Sturm«, die Protek- 
toren dieser Ausstellung, diese verwilderte Malerei als Offen- 
barungen einer neuen und zukunftsreichen Kunst propagieren, 
oder den verwerflichen Sensationshunger des Kunsthändlers, der 
seine Räume für diesen Farben- und Formenwahnsinn hergibt. 
Schließlich aber siegt das Bedauern mit der irren, also unverant- 
wortlichen Malerseele .. .« 
Karl Scheffler über die Futuristen: 
»Das Bedenkliche ist: Sie wirken intellektuell unehrlich. Ihre Kunst 


Wassily Kandinsky. 

» Aus dem Fenster des 
»Griesbräu<«. Um 1908. 
München, 

Städtische Galerie. 

Selbst dieses Bild aus der 
vorabstrakten Schaffens- 
periode des Künstlers war 
für die Allgemeinheit der 
Zeitgenossen schockierend 


Wassily Kandinsky. 

“View from the window of 
‘Griesbräuw”. C. 1908. 
Munich, Städtische Galerie. 
Even this picture dating of 
the artist’s pre-abstract 
creative period shoked the 
broad public 


10 Vgl. Wenzel »Das Recht der Wort- und Bild. 
berichterstattung« 1962, S. 190. 

11 Wenzel aaO S. 179. 

12 Schönke-Schröder, 8 193, Anm. 17. 

» Vgl. Helle aaO S. 1896; BGH NJW 1952, 660; 
BGHSt 8, 145; BGH MDR 1956, 735. 

"# Vgl. auch $ 14, 2 des »Entwurfs eines Gesetzes 
zur Neuordnung des zivilrechtlichen Persönlich- 
keits- und Ehrenschutzes«. 

1 Bel Walden-Lothar Schreyer, »Der Sturm« 1954, 

. 120. 

"* Schneider, »Presse- und Meinungsfreiheit und 
das Grundgesetz« 1962, S. 89. 

So Fromm aaO S.57 unter Hinweis auf das 
französische Recht. 

18 BverfGE 12, 113. 

















stellt sich dar als ein unlauterer Wettbewerb. Bei allem zur Schau 
getragenen Enthusiasmus wittert man zwischen den Zeilen ihres 
Programms Neid und andere unreine Instinkte. Sie sind nicht 
Fanatiker der Wahrheit, wie sie sagen, sondern Fanatiker des lau- 
ten Erfolgs um jeden Preis. Nicht jugendlicher Sturm und Drang 
steht hinter ihrer Malerei, sondern ein recht übles Menschentum.« 
Robert Breuer über Künstler des »Sturms« im » Vorwärts«: 
»Man braucht nur die Titel all dieser tollwütigen Pinseleien zu 
lesen, um zu wissen, daß es sich hier wirklich nicht um Malerei, 
sondern um Kaffeehausliteratur handelt.« Er nennt die Künstler 
des »Sturms« an anderer Stelle:» Hottentotten im Oberhemd, Säug- 
linge im Frack, Horde farbenspritzender Brüllaffen« und schreibt 
von »blöden Schmierereien «. 

Solche Äußerungen zeigen, daß Kritiker nicht immer der Ver- 
suchung widerstehen, die Schneider treffend wie folgt gekennzeich- 
net hat!%: »Dieser unangebrachte, eigene Wirkungsdrang unter 
Hintanstellung der Sachlichkeit und Wahrheit findet sich bei Kom- 
mentatoren und vor allem Kritikern, die nicht dem Werk selbst ge- 
recht zu werden versuchen, sondern ihrerseits aus der Kritik ein feuil- 
letonistisches Feuerwerk machen wollen, um durch die Brillanz ele- 
ganter und überraschender Wendungen und Wortspiele an Publizität 
zu gewinnen.« 

Dieser »Berufskrankheit« ist Stranski mit seiner berühmt-berüch- 
tigten Kritik erlegen: 

»Herr Kunold sang zum ersten Male den Escamillo. Die Stelle sei- 

nes Auftrittsliedes: »Der Stier, er brüllte fürchterlich«, klang wie 

eine Selbstbiographie.« 

Es ist keine Frage, daß eine solche Kritik heute eine Verbalbeleidi- 
gung darstellen würde. 

Wenn der Kritiker der »Stuttgarter Zeitung« in einer Besprechung 
eines »kabarettistisch-literarischen Zeitspiegels« von 1955 bis 1945 
schreibt: 

»Nicht zu übertreffen waren jedoch die kitschig-banalen, dumm- 

dreisten, gefühlsduselig-schmalztriefenden Texte von .. .«, 
so ist meiner Ansicht nach »kitschig-banal, gefühlsduselig-schmalz- 
triefend« noch innerhalb gerechtfertigter Kritik, »dumm-dreist« je- 
doch eine Verächtlichmachung der Person und von $ 193 StGB nicht 
gedeckt. In diesem Falle allerdings hatte der Bruder eines Verstorbe- 
nen die Strafanzeige erstattet. In Frage kommt der Tatbestand, der 
»Verunglimpfung des Andenkens Verstorbener« ($ 189 StGB). Ver- 
unglimpfen erfordert eine besonders erhebliche Beleidigung. Ob diese 
vorliegt, mag bezweifelt werden. 


Gegenüber Ironie und Parodie ist Überempfindlichkeit nicht am 
Platze. Wer aber schon parodiert, muß wissen, daß ihm der Schutz 
des $ 195 StGB nicht zuteil wird. Ein Kabarettist z.B. übt nicht 
tadelnde Kritik, sondern belustigt sich und seine Zuhörer, mag auch 
noch ein so ernsthaftes Anliegen hinter der kabarettistischen Darbie- 
tung stehen. 

Die Kritik muß aufrichtig sein. Es müßte selbstverständlich sein, 
daß der Kritiker die Aufführung, die Ausstellung, die er bespricht, 
auch besucht hat. Ob man allerdings soweit gehen kann, jeder nega- 
tiven Äußerung des Kritikers grundsätzlich den Schutz des $ 195 
StGB zu versagen, wenn der Kritiker die Ausstellung nicht gesehen 
hat, ist zu bezweifeln!”. Auch in einem solchen Fall liest noch »Kri- 
tik« vor, wenn man auch eher geneigt sein wird, das Vorhandensein 
einer Beleidigung »aus den Umständen, unter welchen sie geschah« 
($ 195 StGB) zu folgern. 

Bei Kunstfehden hängt das Maß des Erlaukten bei der Gegenäuße- 
rung von der Intensität des Angriffs ab. Im »Schmid-Fall«'® hat das 
Bundesverfassungsgericht zu Recht den Bogen für die Wahrnehmung 
berechtigter Interessen sehr weit gespannt, mit der — richtigen — 
Begründung, daß » Wahrnehmung berechtigter Interessen« auch eine 
Gegenäußerung deckt, die der Art des Presseangriffs und seiner Wir- 


kung auf die öffentliche Meinung entspricht. Wird fortgesetzt! 
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Das Haus 
eines 
Architekten 


Mit deutlich 


sichtbarem Tragsystem 


Architekt: 
Jipl.-Ing. Heinz Rall, Stuttgart 
(Mitarbeiter Helmut Wurm) 


Ein Architekt baut sich sein Haus! 
Ein solches Bauwerk zu durchleuchten 
ist immer besonders interessant. 
Schließlich muß man annehmen, 

daß sich hier am ehesten Geschmac 
Stilgefühl und der Sinn für 
funktionell richtiges Wohnen erweisen. 



















































































































































































































































































































































































































































































































































































































































































































































































1/2 Ansicht von Süden 
und Seitenansicht 


vom Gartenhof aus 
South view 
and side view 


as seen from 




















garden court 








en £ 
































































































































































































































































































































































































































































































































































































































Im vorliegenden Fall handelt es sich um ein 
Einfamilienhaus, das gleichzeitig das Archi- 
tekturbüro des Hausherrn mit einer Anzahl 
von Mitarbeitern aufzunehmen hat. So ergab 
sich als Raumprogramm ein Wohnteil mit 
folgenden Räumlichkeiten: Vorraum mit Gar- 
derobe, Wohnraum und Eßplatz, Küche — 
Wirtschaftsraum, zwei Schlafräume mit Bad, 
Der Büroteil mußte 
Räume verschiedener Größe enthalten, die 
Platz für zehn Mitarbeiter des Hausherrn 


einige Nebenräume. 


enthalten sollten, dazu auch hier einige Neben- 
räume. 

Ausgehend von diesen Forderungen an das 
Raumprogramm mußte die topographische 
Situation in Betracht gezogen werden: Das 
vorhandene Grundstück hat ungefähr 1 100 qm 
Grundfläche, die Süd- und die Westseite kön- 






















und 
östlich grenzt Wohnbebauung an. Zu berück- 
sichtigen war, daß die überbaubare Grund- 
fläche durch Baulinien des Ortsbauplanes fest- 


nen nicht verbaut werden, nördlich 


gelegt war. 

In funktioneller Hinsicht löste der Architekt 
die selbstgestellte Aufgabe so, daß eine verti- 
kale Trennung von Wohnung und Büroräumen 
folgende Einteilung ermöglicht: einmal einen 
zweigeschossigen Wohnbereich (Wohnen auf 
dem Gartenniveau, Schlafen im Obergeschoß), 
weiter die Möglichkeit des Umbaus der Büro- 
räume zu Einliegerwohnungen. Die Eingänge 
für Büro und Wohnung wurden getrennt an- 
gelegt, Treppe und Chefbüro dienen als Schall- 
und Verkehrsschleuse. Der Wohnbereich wurde 
nach Süden und Westen (Gartenhof) orien- 
tiert, die Büroräume nach Osten und Süden. 


3 Querschnitt 


Transversal 
section 





































































































4 Grundriß des 
Erdgeschosses 


Groundfloor plan 
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Die konstruktive Lösung, die hier inden Plänen 
und einigen der Fotos vorgeführt wird, ist wie 
folgt getroffen: Sechs lamellenverleimte Bin- 
der mit 3,60m Achsabstand bilden die Haupt- 
tragkonstruktion. Zur Aufnahme der Decken- 
balken sind waagerechte Doppelzangen an 
die Binder angeschlossen. Als Zwischenauf- 
lager dienen Holzstützen bzw. Ziegelmauer- 
werk. Sämtliche aus Lamellen hergestellte 
Vollholzquerschnitte sind in wasserfester Ver- 
leimung ausgeführt und mit Holzschutzmittel 
imprägniert. Die Trennwände sind vorwiegend 
Facnwerkwände mit beidseitiger Schalung. 
Das Dach ist mit Eternit-Schiefer gedeckt. Das 
Heizsystem besteht aus einer Warmwasser- 
heizung (im Erdgeschoß Fußbodenkeizung, 
im Obergeschoß Radiatoren). 

Zusammenfassend kann gesagt werden, daß 


Das Haus eines Architekten 

































































5/6 Diele und Wohnraum mit Kamin 
Vestibule and living-room with fireplace 


7 Sitzecke am Kamin Sitting-corner around fireplace 
































































































































































































































8 Ein Durchblick von der Sitzecke aus 

9 Offen gestalteter Aufgang zum Obergeschoß 
10 Eßraum 

11 Ansichten der interessant gegliederten und 


12 monumental gestalteten Außenfronten 


8 Vista looking from sitting-corner 




















9 Open ascent to upper storey 
























































10 Dining-area 





11 Views of fronts showing their interesting 














12 articulation and monumental design 









































































































































































































































































































































































































































































































































































































































































































































































































































































































































































































































































































































































































































































































































































































































































































































































































































































































































































































































































































































Das Hauis eines Architekten 


der konstruktiv klare Grundgedanke auch 
beim fertiggestellten Haus erkennbar ist. Das 
Tragsystem ist innen wie außen ablesbar. Trotz 
des Achssystems sind die Räume durch unter- 
schiedliche Höhen und durch Richtungswech- 
sel der Raumachsen stark differenziert. Aller- 
dings ist die Einteilung der Räume weitgehend 
unabhängig vom Tragsystem, so daß immer 
eine flexible Teilung denkbar ist. Dadurch, 
daß die Tragkonstruktion im Herstellerwerk 
produziert wurde, konnte die Bauzeit wesent- 
lich verkürzt werden. Der Rohbau war in 
wenigen Tagen erstellt. Die außen verwende- 
ten Holzteile sind so weitgehend wie möglich 
durch Dachüberstand und Balkonüberstand 
von Witterungseinflüssen geschützt. An Bau- 
stoffen wurden vorwiegend natürliche oder 
naturbelassene Materialien verwendet: Holz- 
decken und Verschalungen sind aus Kiefern- 
holz, die Wände aus weiß geschlämmten Klin- 
kersteinen, der Bodenbelag ist aus bruchrau- 
hem schwedischem Granit, die Einbauten 
sind in Eiche gehalten. Der gesamte umbaute 
Raum des 1965 errichteten Hauses beträgt 
1400 cbm. 
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1 Bronzezeitliche 
Messer. 

Links: Mexiko, 
Mitte: Sibirien, 
rechts: Mitteleuropa 
Bronze Age 

knives. 

Left: Mexico; 

centre: Siberia; 
right: Central Europe 





Anneliese Steinhoff: 








2 Silberbesteck, 
17. Jahrhundert. 
München, 


Stadtmuseum 


Silver knife, 
fork and spoon; 
ızth century. 
Munich, 


Town Museum 


3 Schmuckbesteck, 
französisches Barock. 


Antiquitätenhandel 


Ornamental knife, 
fork and spoon; 
baroque period, French. 
(For sale) 





om Bronzemesser zum Jetbesteck 


Das Eßgerät 
ım Wandel der Zeiten 








4 Biedermeier-Besteck. 
Antiquitätenhandel 


Biedermeier knife and 


fork. (For sale) 


In der Cafeteria sind die Eßbestecke aus 
weißem Plastikmaterial. Der Kellner kippt sie 
beim Abräumen mit den Speiseresten in die 
Abfallkästen. Vor dem schnellen Zugriff bringt 
der alte Herr sein Silberbesteck rasch in Sicher- 
heit, wischt Messer und Gabel sorgfältig mit 
der Papierserviette ab, verstaut sie in der 
Westentasche. — Auch die ersten Bestecke, die 
es gab, wurden von ihren Besitzern stets bei 
sich getragen. Das war vor 500 Jahren. Jedes 


Teil dieser Drei-Einheit Messer-Gabel-Löffel 


5 Zwei Silberlöffel, 18135. 
Privatbesitz 
Two silver spoons, 1815. 
Private ownership 


entwickelte sich selbständig, hatte eigenen 
Ursprung und Werdegang. Auf mittelalter- 
lichen Bildern liegt auf der gedeckten Tafel 
hie und da ein vereinzeltes Messer. Der Gast 
brachte es mit. Er trug es außen an der Leder- 
scheide, die den Dolch barg. Es war also »bei- 
gesteckt« und gab dem Besteck den Namen. 
Das Messer als Universalwerkzeug verwende- 
ten die Menschen wohl seit frühester Zeit als 
Jagd-, Busch-, Schilf-, Schnitzmesser und als 
Waffe. Gegessen aber hat man immer und 


6 Messer und Gabel im Jugendstil der 


Jahrhundertwende. Antiquitätenhandel 


Knife and fork in the Art Nouveau style of the turn 
of the century. (For sale) 


überall mit den Fingern. Das mittelalterliche 
Messer lief in einer Spitze aus, mit der man 
das Fleisch aus der Schüssel hob. Die Klinge 
rundete sich erst dann ab, als die Gabel dieses 
Aufspießen im ı7. Jahrhundert übernahm. 

Auch die ersten einheitlichen Bestecke, in de- 
nen die Eßgeräte in Größe und Form einander 
angepaßt waren, führte der Besitzer ständig 
bei sich wie vordem das Messer. Sie steckten 
in runden, köcherartigen Futteralen, aus de- 
nen oben die Griffe herausragten, Zeichen des 


555 


Prestiges, des Wohlstandes, zur Schau freige- 
geben. Da selbst noch im 18. Jahrhundert in 
Herbergen und Wirtshäusern nie, bei privaten 
Gastgebern selten ein Gastbesteck vorhanden 
war, kamen die»Mundzeuge«in Mode: Flache, 
handliche Etuis, leicht in Tasche oder Beutel 
unterzubringen, aus gepreßtem und gepunz- 
tem Leder, bewahrten das Besteck auf. Sie 
Behälter für die beliebten 
Ge- 


lebenspendende 


waren auch die 
Hochzeits- 
schenke, Symbole für die 
Nahrune. 


Die Form von Messer und Gabel blieb durch 


und Taufbestecke, luxuriöse 


Jahrhundertein etwa konstant. Zeitgeschmack, 


Stil der Epoche, Lust am Wechsel aber ver- 


Vom Bronzemesser zum Jetbesteck 





7 Modernes Tafelbesteck (auch in Dessertgröße hergestellt). 


C. Hugo Pott, Solingen 


Modern tableware (also available in dessert size). 
C. Hugo Pott, Solingen 


änderten stetig die Griffe, vor allem deren 
Schmuck. Das um so mehr, als über lange Zeit 
hin jedes Besteck ein Einzelstück war: hand- 
gearbeitet, intimer, geliebter einmaliger Be- 
sitz. In die Zeit subtilster Tischgesittung, ins 
ı8. Jahrhundert, fallen die Erfindungen des 
Porzellans und der großen einheitlichen Tafel- 
service. Die Besteckgriffe werden nun zum 
ersten Mal in Serien hergestellt, und ihre 
elänzend-glatte Porzellanoberfläche ist nun 


nicht mehr plastisch gestaltet, sondern sie 
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8 Besteck mit funktionell gestaltetem Messer. Hochglanzpolierte 


Oberfläche. Form 200. Rosenthal AG, Selb 


Knife, fork and spoon; special functional design of knife, 
High gloss finish. Pattern 200. Rosenthal AG, Selb 


wird bemalt. Bestecke liegen von nun an als 
Bestandteil des Kuverts auf einem fertig ge- 
deckten Tisch, der den Gast empfängt. Die 
Griffenden sind dem Speisenden zugewandt, 
wollen also in dieser Lage betrachtet werden, 
was einen Bruch auch der ornamentalen Tra- 
dition mit sich bringt. Im Rokoko experimen- 
tiert man, etwa mit flachen Rocaillegriffen, in 
denen blankes und mattes Silber, massiv und 
durchbrochen, kontrastiert. Das Empire wie- 


der bevorzugt das Silber geglättet, gezeichnet 


mit antikisierendem Blattfries, in Palmetten 


auslaufend oder in einem radschlagenden 
Pfau. Schlichte, schwarze Ebenholzgriffe von 
flachkantiger Form werden von silbernen 
Zwingen und ornamentierten Silberbeschlägen 
umschlossen. Lieblingsmaterial des Bieder- 
meier ist gemahlenes Schildpatt für die Hefte, 
mit bunten Perlen geschmückt, auf der Vor- 
derseite Silberschildchen für die Besitzergra- 
vuren oder für sinnige Sprüchlein. Im Laufe 


des ı9. Jahrhunderts wird der Geschmack im- 


9 Grillgarnitur 

mit Porzellangriffen 
in Kobaltmalerei 
von Bjorn Wiinblad. 
Rosenthal AG, Selb 


Grilling set, 

porcelain handles 

with cobalt painting. 
Design: Bjorn Wiinblad 











10 Grazil reliefiertes 11 Exklusives Besteck- 
Besteck modell. Die 
von Bjorn Wiinblad. Rundungen am 
Rosenthal AG, Selb Griff geeignet für 

sd Gravieren. 

Knife, fork 

ER 3 C. Hugo Pott, 
and spoon showing ee 

; = Solingen 
delicate relievo work, 5 
designed by Bjorn Wiinblad. Knife, fork and 
Rosenthal AG, Selb spoon showing 


exclusive pattern. 
Roundings on 
handle suited for 
engravings. 

©. Hugo Pott, 


Solingen 


mer unsicherer. Der Schmuck der Silberbe- 
stecke besteht aus Nachahmung und Mischung 
von Stilelementen der verschiedenen Epochen. 
reich, überladen, prunkvoll bis protzig. 

Und heute? Glanz und Gloria sind entschwun- 
den, auch auf den Eßtisch. Umbrüche in 
Technik, Wirtschaft, Gesellschaft haben selbst 
ein so kleines Gerät wie das Besteck radikal 
verändert. Der Zeitgenosse speist eiliger, bei- 
läufiger, weniger feierlich als seine Urgroß- 
eltern. Das Eßbesteck ist kleiner, handlicher, 
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Stark tailliertes Besteck von Tapio Wirkkala. 
Rosenthal AG, Selb 

Knife, fork and spoon having particularly narrow 
middle. Design by Tapio Wirkkala. 

Rosenthal AG, Selb 


Interessant bei diesem modernen 

Besteck ist das hinten 

abgeflachte Griffstück. 

Neuzeughammer Amboßwerk, Neuzeug 

The flat handle end constitutes an interesting 
variation in modern tableware design. 
Neuzeughammer Ambosswerk, Neuzeug 


leichter geworden. Ein Mittelding zwischen 
dem früheren Eßbesteck und Dessertbesteck 
wurde zu dem heute üblichen sogenannten 
Menübesteck. Es wird in der Hauptsache von 
der Maschine, industriell, in ungeheuren 
Mengen und unzähligen Serien hergestellt. 
Um die Arbeitsvorgänge, Einstellungen, Vor- 
richtungen der Maschine so gering wie mög- 
lich zu halten, ist jedes Besteckteil meist aus 
einem einzigen Stück gefertigt. Für den Men- 


schen von heute ist es auch vom kalorienbe- 


999 


rechneten Speisezettel beeinflußt. Dieser zeigt 
wenig Fleischgerichte, um so mehr Beilagen, 
Salate Der Gabel 
bleibt wenig zum Aufspießen, also sind ihre 


vor allem und Gemüse. 
Zacken kurz geworden, das Schiff dafür län- 
ger, breiter, kompakter zum Schaufeln. Das 
Messer muß es nicht mehr mit ganzen Tieren 
und riesigen Fleischbrocken aufnehmen, seine 
Klinge ist also auf ein Drittel der Gesamtlänge 
geschrumpft, zugunsten des Griffes. Aller- 
dings ist sie immer so lang, daß sie das Früh- 
stücksbrötchen mit einer einzigen Drehung 
halbiert, und so kalkuliert, daß sie beim Liegen 
den Tisch nicht berührt und Balance hält. Die 
sich 


modernen Klingenformen verbreitern 


Vom Bronzemesser zum Jetbesteck 



































14 »Exzellent mit Smaragd« heißt dieses elegante 
Besteck von Prof. Dr. Josef Hoffmann. 

C. Hugo Pott, Solingen 

“Excellent with Emerald” is called this elegant 
set designed by Prof. Dr. Josef Hoffmann. 

C. Hugo Pott, Solingen 


meist nach oben, haben oft Keilform; sie lösten 
nicht nur die altdeutsche Buckelklinge ab, die 
uns heute wie ein Schwert anmutet: breit, 
lang, schwer, oben stark abgerundet mit ge- 
schweiftem Rücken, sondern auch die konven- 
tionelle L-Klinge, die sich mit geschweifter 
sie Wate) 
nach oben hin zu einer abgerundeten Spitze 


Schneide (der Fachmann nennt 
verjüngt. Zu alten englischen Tafelgeschirren 
freilich, mit ihren reichen Dekorationen in Lila 
und Gold, gehört nach wie vor das steife eng- 
lische Messer, bei dem Wate und Rücken ge- 
rade sind und in einem Halbrund enden. Und 
neben den alten französischen Porzellanen 
mit ihrem klassizistischen Dekor liegt nach 
wie vor die französische Klinge, die asym- 
metrisch eine geschwungene Wate und einen 


ungeraden Rücken zeigt. 
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15 Klare Linien mit divergierenden Form- 


elementen kennzeichnen dieses 

Besteck. Modell 3000. Rosenthal AG, Selb 
Clear-cut lines with diverging form elements 
characterize this design. Pattern 3000. 


Rosenthal AG, Selb 


Das Besteck von heute — fast immer völlig aus 
Metall — ist meist schmucklos. Die ruhigen, 
klaren Linien, die originellen Formen, oft von 
führenden Künstlern ausgedacht, wirken für 
sich. Zeigt das kostbarste Besteck, jenes aus 
Silber, Dekorationen, so sind sie sparsam: Das 
Material will seinen tiefen, satten Glanz in 
ungebrochenen Flächen ausspielen. Schmuck- 
versuche der letzten Jahre bringen farbige 
Edelsteine an den Griffenden. Und das preis- 
günstigste Material wiederum, rostfreier Edel- 
stahl, wird oft zu so gewagten, avantgardisti- 
schen Bestecken verarbeitet, zu Formen, die 
quasi noch im Diskussions- und Experimen- 
tierstadium sind, daß ein Örnament nur stören 
kann. Zu bestimmten Porzellan- und Fayence- 
geschirren ist auch heute noch das Besteck mit 


Heften, also mit abgesetzten Griffen, der pas- 




















16 Bordbesteck, exklusiv für die Deutsche Lufthansa. 


C. Hugo Pott, Solingen 


Board set, exclusive for Deutsche Lufthansa. 
C. Hugo Pott, Solingen 


sende Tischpartner. Selbst in den neuen schlan- 
ken Formen wirken Holzgriffe rustikal, etwa 
aus gemasertem Teak oder Palisander, auch 
das schwarzschimmernde Ebenholz mitseinem 
Kontrast zum Metall. Porzellangriffe variieren 
von kräftigen Gestaltungen in handgemaltem 
Kobaltblau bis hin zu grazilen runden Stab- 
griffen mit Kannelierungen. 

Heute wie durch die Jahrhunderte hindurch 
bemüht sich der Mensch, dem Eßinstrument. 
das er täglich mehrmals zur Hand nimmt, 
Form zu geben. Er möchte dadurch sich selbst, 
seinen Handbewesungen, seiner Nahrungs- 
aufnahme Bewußtsein und Fasson geben. 
Und das ist nicht mehr und nicht weniger als 
einer seiner unzähligen großen und kleinen 
Versuche, sich der Dumpfheit und der bloßen 


Existenz zu entringen. 


NACHRICHTEN 


BREMEN. Der Kunstpreis der Böttcherstraße ist in diesem Jahr 
dem Maler Dieter Krieg (Baden-Baden) und dem Bildhauer 
Michael Schoenholtz (Berlin) — beide Jahrgang 1937 — mit je 
5000 DM zuerkannt worden. Der Preis wird alljährlich — dies- 
mal zum 14. Male — am 2. Juni, dem Geburtstag des Schöpfers 
der Böttcherstraße, Dr. h.c. Ludwig Roselius d. Ä., verliehen. 
Das Kuratorium der Hag-Stiftung entschied sich — wie schon 
im Jahre 1967 — für zwei Preisträger, nachdem Krieg und 
Schoenholtz in der Jury gleich viel Stimmen auf sich vereinen 
konnten. Der Preis, der mit 5000 DM dotiert ist, wurde nicht 
geteilt. 

Der Kunstpreis der Böttcherstraße wurde am 6. Oktober 1954. 
zum Gedächtnis des an jenem Tag vollendeten Wiederaufbaus 
der im Kriege zerstörten Böttcherstraße gestiftet. Er ist nach 
dem Willen der Stifter ein privater Beitrag zur Förderung von 
Nachwuchskräften und soll besonders jungen und begabten 
Künstlern die Möglichkeit geben, den von ihnen eingeschlage- 
nen Weg fortzusetzen und ihr Schaffen weiter zu entfalten. Er 
wird ausschließlich an deutsche bildende Künstler verliehen, 
wobei nicht einzelne Arbeiten des Künstlers gewürdigt werden 
sollen, sondern sein Gesamtschaffen. 


COBURG. Die Coburger Landesstiftung mit ihren wertvollen 
Kunstsammlungen auf der Veste Coburg begeht in diesem 
Jahr ihr 5ojähriges Jubiläum. Die Stiftung wurde durch die 
Dotierung des letzten regierenden Landesfürsten, Herzog Carl 
Eduard, aufgrund des Coburger Gesetzes über die Verwendung 
des bisherigen Domänengutes und über die Einrichtung einer 
Landesstiftung vom 9. August 1919 Eigentümerin der in der 
Veste Coburg, im Hofgartenmuseum (Naturwissenschaftliches 
Museum) und im Schloß Ehrenburg befindlichen Sammlungen 
und Einrichtungen. Die Kunstsammlungen der Veste Coburg 
gliedern sich in: Vor- und frühgeschichtliche Sammlung, Kunst- 
handwerksammlung, Glassammlung, Skulpturensammlung, 
Gemäldesammlung, Kupferstichkabinett (gegründet um 1775), 
Autographensammlung, Münzkabinett, Sammlung oberfrän- 
kischer Volkskunst und Wagen- und Schlittensammlung. Jähr- 
lich werden Sonderausstellungen mit wissenschaftlichen Kata- 
logen veranstaltet. 


Bi FRANKFURT. Gegen Kitsch 
} und Sentimentalitäten in der 
Kirchenkunst unserer moder- 
nen Zeit wendet sich der Ma- 
ler, Graphiker und Bildhauer 
ua I Spm Hans Schmandt aus Dietzen- 
bach/Frankfurt. Er hält es für 
notwendig und richtig, sich 
von der Vergangenheit zu lö- 
sen und ohne jegliche Vorbe- 
lastungen künstlerisch tätig zu 
sein. Eine Muttergottes »nach 
seinem Geschmack« ist diese 
Statue »Madonna mit Kind«, 
die vom Herkömmlichen stark 


Es 














abweicht und neue Wege offen- 
bart. Das Kunstwerk ist über 
zwei Meter hoch und aus Lindenholz gefertigt; vom Kopf, auf 























dem eine Krone aus Messing thront, bis zu den Falten des wei- 
ten Gewandes (das durch Halbedelsteine verziert ist, die es 
besonders leuchten lassen) zeigt es nur herbe, fast eckige For- 
men. Ein dem Modernen aufgeschlossener Pfarrer der katho- 
lischen Gemeinde St. Sebastian gab diese Madonna in Auftrag. 

Keystone 


KÖLN. Das Wallraf-Richartz-Museum hat soeben mit der Er- 
werbung eines Selbstbildnisses von Hans von Aachen (1552 
bis 1615) einen glücklichen Fang für seine ältere Gemälde- 
abteilung getan. Hans von Aachen, dem Namen zum Trotz ein 
gebürtiger Kölner, wurde nach Studienjahren in Köln und Ve- 
nedig ein gesuchter und in Europa berühmter Hofmaler in 
München und Prag. Seltsam genug ist es, daß die Kölner Ga- 
lerie bislang kein eindeutiges Werk von seiner Hand besessen 
hat. Nun kommt aus Wiener Privatbesitz eine Selbstdarstellung 
des jungen Malers ins Haus, die ihn mit scharfem Blick und 
un»geschöntem« Gesicht zeigt — nicht unähnlich den späteren, 
ebenso grobknochigen und schonungslosen Selbstbildnissen des 
jungen Rembrandt, aber in der malerischen Ausführung anders 
aufgefaßt. 


KÖLN. Das Manuskript für den Katalog der altdeutschen und 
altniederländischen Gemälde im Wallraf-Richartz-Museum 
wurde in diesen Wochen abgeschlossen. Im Herbst kann also 
den wissenschaftlichen Katalogen der Kölner Galerie der fünfte 
Band angefügt werden. Er verzeichnet alle Gemälde der ge- 
nannten Schulen — mit Ausnahme der kölnischen Schule, die 
einen eigenen Band erhalten soll — aus der Zeit vor 1550. Er 
enthält Abbildungen sämtlicher besprochenen Werke und 
schließt zudem eine Reihe von altdeutschen und altniederlän- 
dischen Gemälden aus der Sammlung Clemens des Kunst- 
gewerbemuseums ein. Die Thyssen-Stiftung hat zur Bearbeitung 
des Bandes wie zu den vorangegangenen Bänden sehr dankens- 
werte finanzielle Hilfe geleistet. 


KREFELD. Das Krefelder Kaiser-Wilhelm-Museum ist nach 
größerem Umbau und vollständiger Renovierung wieder er- 
öffnet worden. Die um fast die Hälfte erweiterten Ausstellungs- 
räume enthalten 70 Abteilungen mit Sammlungen zur euro- 
päischen und überseeischen Kulturgeschichte, Gemälden und 
Skulpturen des 19./20. Jahrhunderts und eine Abteilung Graphik 
und Druck. Besonders gut vertreten ist die neueste Kunst. A.M. 


LINZ. Am 16. Juli 1969 wird der Maler und Weber Franz 
Oehner 70 Jahre alt. Der bekannte Künstler hatte im März/ 
April dieses Jahres im Wolfgang-Gurlitt-Museum — Neue 
Galerie der Stadt Linz — eine Ausstellung. Sein im folgenden 
stichwortartig wiedergegebener Werdegang kennzeichnet die 
Vielseitigkeit seines Schaffens: Volks- und Bürgerschule, Kauf- 
mannslehre und Handelsschule. Nach Kriegsende ı918 Kon- 
takt mitBauhauswerkstätten in Weimar. Ausbildung im Schnit- 
zen und Handweben. 1924 bis ı926 Webereilehre bei Else 
Mögelin (Weimar, Berlin) und bei Professor Sigmund v. Weech 
(München). 1929 Meisterprüfung an der Höheren Textil- und 
Modeschule in Berlin. Bis 1957 Praxis als Musterweber, Ent- 
werfer und Werkmeister. Ab 1957 eigenes Atelier in Linz. Nach 
Kriegsdienst Errichtung der Lehrwerkstätten für Handweberei 
in St. Pankraz. 1948 bis ı964 Lehrer an der Höheren Tech- 
nischen Bundeslehranstalt in Linz. 1954 Herausgabe des Fach- 
buches »ABC der Weberei« im Otto-Maier-Verlag, Ravensburg. 
Seit 1960 Artikel über technische und geschmackliche Themen 
der Weberei in der Fachzeitschrift »webe mit«, Verlag in Waib- 
lingen. Ausstellungen in Berlin, München, Wien, Salzburg und 
Linz. 


MÜNCHEN. Das Bayerische Nationalmuseum konnte ein farbi- 
ges Relief der Donauschule, »Die Begegnung an der Goldenen 
Pforte« (Passau, um 1525), erwerben. Die Neuerwerbung ist 
seit Pfingsten im Saal 2ı ausgestellt. Dargestellt ist die Begeg- 
nung zwischen Joachim und Anna in der Goldenen Pforte, 
denen durch Verheißung eines Engels die Geburt der Maria 
nach zwanzigjähriger kinderloser Ehe angekündigt ist. Das neu- 
erworbene Kunstwerk bedeutet eine Ergänzung zur bayerischen 
Kunst des Übergangs von der Spätgotik zur Renaissance. A.M. 


VIllıı 


MÜNCHEN. Für die Sammlung der Bayerischen Hypotheken- 
und Wechsel-Bank, die als Dauerleihgabe in der Alten Pinako- 
thek gezeigt wird, konnte ein Gemälde des Franzosen Hubert 
Robert, »Der Abbruch der Häuser auf dem Pont au Change«, 
erworben werden. Das Ölbild vom Ende des 18. Jahrhunderts 
zeigt die Beseitigung von Bauten auf Anordnung König Lud- 
wigs XVI. am Zugang zur Insel Notre-Dame in einem Stil, der 
bereits auf die Kunstentwicklung des 19. Jahrhunderts hinweist. 
Das Bild ist seit Anfang Juni in der Alten Pinakothek zu 
sehen. A.M. 


NÜRNBERG. Das Schul- und Kulturreferat der Stadt Nürnberg 
hat einen Wettbewerb für Künstler und Künstlerinnen aus 
allen Teilen Deutschlands ausgeschrieben, um ein Signet für 
das Dürerjahr 1971 zu erhalten. Das bekannte Signum Dürers 
»AD« soll mit der Jahreszahl »71« verbunden werden. Auch 
kann der Text »Dürerjahr Nürnberg« hinzugefügt werden. 
Über die Zuerkennung der Preise entscheidet eine Jury. A.M. 


PARIS. Der Beschluß ist noch nicht gefaßt, aber man stellt 
sich im französischen Kultusministerium immer konkreter dar- 
auf ein, daß die weltberühmte Höhle von Lascaux (Dordogne) 
mit ihren großartigen Felsmalereien aus der Altsteinzeit über- 
haupt nicht mehr für das Publikum geöffnet werden kann, 
auch nicht für kleine Gruppen. Mit viel Mühe sind die durch 
die zahlreichen Besucher entstandenen biologischen Schäden 
an den Malereien beseitigt worden, ohne Zweifel aber würden 
sie wiederkehren, wenn das neue Doppeltor am Eingang den 
Touristen geöffnet würde. Den Gedanken, für die Besucher 
einen durchsichtigen Plastiktunnel einzubauen, hat man wieder 
fallengelassen, da schon die Montage eine Gefahr für die Fels- 
bilder bedeuten würde. Jetzt erwägt man im genannten Mini- 
sterium das Projekt, in unmittelbarer Nähe der Höhle eine 
andere Höhle genau nach dem Original herzurichten und mit 
Kopien der Bilder zu versehen. AR 


SEVILLA. Die Burg von Banos de la Encina in der südspani- 
schen Provinz Jaen wird in diesem Jahr tausend Jahre alt. Die 
Burg gilt als eine der besterhaltenen in Europa und gehört zu 
den bedeutendsten Sehenswürdigkeiten dieser andalusischen 


Provinz. PST 


AUSSTELLUNGEN 


AACHEN. Suermondt-Museum: Klaus Endrikat und Benno 
Werth (bis 6. Juli). — Hubert Werden (13. Juli bis 7. September). 


BADEN-BADEN. Staatliche Kunsthalle: »ı4 mal 14«, junge 
deutsche Künstler, Plastik, Environments, Kinetik, Malerei (bis 
Ende Juli). 


BAD WALDSEE. Kleine Galerie im Elisabethenbad: Elsbeth 
Berg, Collagen (bis 13. Juli). 

BAMBERG. Neue Residenz: »Künstler sehen fränkische Städte«, 
Malerei und Graphik des ı9. und 20. Jahrhunderts (5. Juli bis 
3. August). 


BASEL. Kunsthalle: Information I, englische Künstler: Kitai, 
Richard Hamilton, Joe Tilson, Peter Blake usw. (bis 24. Juli). 
Kunstmuseum: Niederländische Handzeichnungen 1500 — 1800 
aus dem Düsseldorfer Kunstmuseum (bis 17. August). 

Museum für Völkerkunde: Plastik aus dem schwarzen Afrika 
(bis auf weiteres). 


BAUSCHLOTT bei Pforzheim. Künstlergilde Buslat: Prof. v.d. 
Heide, Peter Hofmann, Gemälde in Öl und Mischtechniken, 
Graphik und Keramikteller (bis 29. Juli). 


VII/ı2 


BERLIN. Altes Museum: Wieland Förster, Tunesische Land- 
schaften, Gouachen und Zeichnungen (Juli). 
Kupferstichkabinett und Sammlung der Zeichnungen der Staat- 
lichen Museen: Druckgraphische Zyklen zur Weltliteratur von 
jüngeren Künstlern der DDR (Juli). 

Galerie Ben Wargin: Karl Oskar Blase, Bilder (bis auf weiteres). 
Galerie Nierendorf: Deutsche Expressionisten (bis 3. September). 


BERN. Kunsthalle: Junge Schweizer Kunst (bis 6. Juli). 
Kunstmuseum: Max Gubler (bis 27. Juli). 

Historisches Museum: Die Burgunderbeute und weitere Werke 
burgundischer Hofkunst aus Schweizer Sammlungen (bis 20. Sep- 
tember). 


BIBERACH. Braith-Mali-Museum: Johann Michael Frey, Ge- 
mälde, Radierungen; Johann Martin Klauflügel, Gemälde (bis 
10. August). 


BONN. Galerie Wünsche: Giorgio Morandi, Radierungen; Mario 
Sironi, Gouachen (bis 31. Juli). 


BREMEN. Böttcherstraße: Fritz Overbeck zum 100. Geburtstag 
(bis 14. Juli). — Werner Nöfer, Malerei, Graphik; Wolfgang 
Oppermann, Malerei, Graphik (19. Juli bis 31. August). 


BREMERHAVEN. Kunstverein: Junge Graphik (bis 13. Juli). 


CHUR. Kunsthaus: Europäische Autographensammlung aus 
dem 16. Jahrhundert (bis 14. Juli). 


DELFT. Museum Prinzenhof: Die 21. Kunst- und Antiquitäten- 
messe, Gemälde, Silber, Porzellan, Teppich, Münzen usw. (bis 


16. Juli). 


DORTMUND. Museum am Ostwall: Marks on a Canvas, ein 
englischer Beitrag zu den 60er Jahren (bis 13. Juli). 


DÜREN. Leopold-Hoesch-Museum: Joachim Geissler-Kasmekat, 
Psychorealistische Bilder (bis ı3. Juli). 


DÜSSELDORF. Künstler-Verein Malkasten: »Das kleine Schau- 
fenster Düsseldorfer Kunst im Malkasten« (bis 20. September). 
Galerie Hella Nebelung: Heinrich Hoerle, Bilder und Zeichnun- 
gen (bis ı2. Juli). 


DUISBURG. Wilhelm-Lehmbruck-Museum: Industrie und 
Technik in der deutschen Malerei (bis 6. Juli). 


ESSEN. Die Künstlergilde: Künstler aus Schlesien (6. Juli bis 
24. August). 

Villa Hügel: Das Wunder aus Faras, Ausstellung von Fresken 
und Altertümern des 8.—ı2. Jahrhunderts aus Nubien (bis 
14. September). 


FRANKFURT. Graphisches Kabinett Karl Vonderbank: Wil- 
helm Steinhausen, Zeichnungen (Juli). 


FRIEDRICHSHAFEN. Städt. Bodensee-Museum: Pflanzen und 
Blumen — von oberschwäbischen Künstlern gesehen (5. Juli bis 
14. September). 


GENF. Galerie Art-Vina: »Die Größe des Reiches der Khmer«, 
Bildwerke und Bronzen vom 6. bis 14. Jahrhundert (bis 30. Juli). 
Musee Rath: Hans Erni (bis September). 

Musee Ariana: Keramik von Philippe Lamberey (bis ı5. Sep- 
tember). 

Salle Casemates/Musee d’Art et d’Histoire: »Neue Bewegun- 
gen in der amerikanischen Kunst«; im Kupferstichkabinett: 
»Neuer Ausdruck in der amerikanischen Graphik« (bis August). 
Petit Palais: Neoimpressionismus (Juli). 

Patino: Gemäldeausstellung Terbois (bis 5. Juli). 


GIESSEN. Galerie Sous-sol: Dieter Mulch, Graphik (bis 19. Juli). 
HAGEN. Karl-Ernst-Osthaus-Museum: Sieben deutsche Künst- 


ler, Beiträge zur Kunst der Gegenwart (3. Juli bis 3. August). 
Fortsetzung auf Seite V Il/ı6 





»Alte Kunst« 
bei Lempertz ging gut 


Etwa den Erwartungen entsprachen die Erlöse der 
502. Lempertz-Auktion » Alte Kunst«(8.— 10.Mai). 
Beim Aufruf der Gemälde alter Meister gab man 
15000DM für 
Kupetzky, gleichfalls 45000 DM erzielte ein Still- 


zwei Propheten des Johann 
leben der Clara Peeters. In eine englische Privat- 
sammlung ging für 60000 DM ein Stilleben in 
der Art des Willem Claesz Heda. 22000 DM war 
eine mittelgroße Landschaft des Salomon Roum- 
bouts wert, eine »Landschaft bei Haarlem« in der 
Art des Salomon Ruysdael erbrachte 24000 DM. 
Für eine kleine Landschaft bot man 20000 DM. 
Bemerkenswert weiterhin zwei Arbeiten der Ora- 
nach-Werkstatt: Für die »Lucretia« gab man 
39000 DM und für den »Jacobsbrunnen« 26000 
DM. 

Bei der Versteigerung der Bilder von Genremalern 
des ı9. Jahrhunderts erzielte der »Garten einer 
römischen Villa« des Oswald Achenbach respek- 
table 16000 DM. Ein gleich mit drei Bierseideln 
bewehrter Klosterbruder des Eduard Grützner 
war dem Käufer 18000 DM wert. Hoch bezahlt 
wurde mit 21000 DM der »Oberbayerische Falsch- 
spieler« des Hugo Hofmann. Josef Wenglins 
schöne » Voralpenlandschaft« kostete 18000 DM. 
Als die Skulpturen unter den Hammer kamen, 
erwarb das Freiburger Augustiner-Museum für 
42000 DM einen oberrheinischen Christophorus. 
um 1470. In eine Privatsammlung wechselte für 
50000 DM ein Hausaltar aus dem Umkreis des 
Thomas Schwanthaler. Erwähnenswert weiterhin 
die 14,000 DM für einen Hallenser Deckelhum- 
pen, Silber, 2. Hälfte des ı7. Jahrhunderts. Ein 
kleines Pariser Rosenholztischchen fand für 25 000 
DM seinen Käufer und eine Pariser Kommode 
für 15000 DM. Beide Möbel stammten aus dem 
3. Viertel des 18. Jahrhunderts. (Auf die oben an- 
geführten Preise hatte ein inländischer Käufer 
noch 20° Aufgeld und Mehrwertsteuer zu zah- 


len.) Hans-Joachim Mitschke 


Ein Liebermann für 64000 Mark 


iudolf Neumeisters Nachmittagsauktion moder- 
ner Kunst in München litt spürbar unter Material- 
mangel und gedrängten Katalogterminen. Fast 
100 von 370 Nummern waren noch aus einer Stutt- 
garter Galerie herübergeholt worden und bildeten 
Füllstoff, Ballast 


wurde. Zurückgezogen wurde ein »Nolde« signier- 


einen der streckenweise zum 
tes Aquarell eines Frauenkopfes, nachdem man es 
— reichlich spät — der Nolde-Stiftung in Seebüll 
vorgelegt hatte. Die Taxe hatte immerhin auf 
6000 DM gelautet. Es gibt nichts an diesem Blatt, 
was für Nolde spricht. Beim Durchgang einiger 
graphischer Blätter Kirchners kündigte sich der 
Einsatz nordamerikanischer Bieter an, der sich 
voll erst an den folgenden Auktionstagen bei 
Ketterer und Karl u. Faber entfalten sollte. Light 
(Boston) bekam einen mit Nachlaßstempel ver- 
sehenen Probedruck des Holzschnitts »Königstein, 
Bahnhof«, der von 1600 auf 4800 DM stieg, sowie 
die beiden Lithographien »Bildnis Prof. Graef« 
und »Porträt Sternheim« (Probedruck) für 3000 
und 2000 DM. An Frumkin (Chicago) ging ein 
früher Zustand des Holzschnitts »Fanny« für 
1800 DM. Das ı919 datierte Litho »Selbstbildnis 
mit Hut«, das von 1600 auf 2300 DM kletterte, 
Bas- 


»Müsggelsee« 


bekam die Berliner Kunsthändlerin Gerda 


senge, die Tuschfederzeichnung 
(rückseitig zwei Aktskizzen) bei 2200 DM die 
Salzburger Galerie Welz. 

Einem telephonisch mitbietenden norddeutschen 
Sammler wurde ein 1955 datiertes Blumenstill- 
leben von Otto Dix für 8000 DM zugeschlagen; 
dem in München und Westerland neu etablierten 
Händler Hans Hermann zwei Ölbilder Pechsteins, 
»Fischerboote«, von 1929, für 9000 und ein 1939 
datiertes Stilleben mit Äpfeln für 5000 DM, dem 
Frankfurter Kunstkabinett Bekker vom Rath ein 
undatiertes Aquarell Schmidt-Rottluffs, »Päonien 
in bauchiger Vase«, für 6600 DM (Aufruf mit 
5000). An Gerda Bassenge ging das wenig an- 
sprechende Nolde-Aquarell »Kinderkopf mit roter 


Mütze«, von 1908/10, für 3800; an Elfriede Wir- 
nitzer (Baden-Baden) ein 1942 datiertes Stilleben 
Oskar Molls für 4000 DM, und an ausländische 
Privatsammler gingen zwei Arbeiten Lesser Urys 
aus Neumeisters eigenem Besitz: das Ölgemälde 
»Die Geschwister«, ein Frühwerk von 1883, für 
20000 und das Pastell »Paar im Cafe« von 
für 4800 DM. 

Das illusorisch hoch auf 90000 DM geschätzte 
Ölbild »Der 


26jährigen Max Liebermann, über zehn Jahre 


1907 


naturalistische Witwer« des erst 
lang Offerte einer kleinen Münchner Galerie, 
konnte nach einem Aufruf von 50000 DM mit 
einem Vorbehaltszuschlag bei 64.000 DM als voll- 
auf zufriedenstellend bewertet bezeichnet werden. 
Bin Landschaftsbild von Henri Joseph Harpignies, 
datiert 1878, wurde bei 12000 DM einem Auftrag 


zugeschlagen. 


Gute Preise für Esxcpressionisten 
bei Ketterer 

Die rund 1650 Nummern der zweiten Auktion 
moderner Kunst bei Wolfgang Ketterer im Ate- 
lierbau der Münchner Stuck-Villa konnten auf ein 
Publikum 


Kenntnis zahlreicher Preis- und Qualitätsvergleiche 


internationales rechnen, das sich in 
auf steigende Nachfrage gerade nach deutschen 
Expressionisten auch in Übersee und aufeine weit- 
hin intensivierte Kaufkraft einrichten würde. Die 
Erwartungen wurden im allgemeinen erfüllt und 
teilweise erheblich übertroffen. 

Einer der Rekordpreise galt mit 17 000 DM einem 
frühen Druck des zweiten Zustandes von Heckels 
Holzschnitt-Selbstbildnis von 1919. Ein nicht ganz 
so reizvolles Exemplar dieses Kopfes hatte im Juni 
1968 bei Hauswedell 8400 DM erzielt. Gegen an- 
dere amerikanische Konkurrenz erhielt den Zu- 
schlag die Galerie R. E. Lewis, San Francisco. Das 
Auftaktsignal hatte das Bietgefecht um Heckels 
Aquarell »Zwei Akte im Zimmer mit Ofen« (1910) 
14500 DM stieg 


gegeben, das von 3500 auf 


Karsch-Nierendorf, Berlin). 








GRAPHIK 
HANDZEICHNUNGEN 


Seit 1826 bei 
C.G. BOERNER - DÜSSELDORF 


Kasernenstr. 13 (reich illustrierte Lagerlisten) 














Alte Gobelins | Orient-Teppiche 
des 15. bis 18. Jahrh. des 17. bis 20. Jahrh. 


A.& L..BODENHEIM 
1 Berlin 30, Budapester Str. 40-44 
(an der Gedächtniskirche), Tel. 131691 
4 Düsseldorf, Prinz-Georg-Str. 15, Tel. 492126 
Gobelinausstellung 





Antike Kunst des indisch-chinesischen 
Kulturkreises 


Asiatica Georg L. Hartl 


8 München 27 
Trogerstraße 25 — beim Friedensengel 
Telefon: 451078 














Dr. 0 BA 
S® Ygzu Wälen 


4 Düsseldorf 
Postfach 7206, Bismarckstr. 41/43, Tel. 529280 








Wertvolle Bücher 
und Graphik des 15. bis 20. Jahrhunderts 
Bayern und München in Wort und Bild 


R. WÖLFLE, 8 München 13 


Amalienstraße 65, Telefon 283626 


[ 








NEUHEIT! 


Unser 
KONTURENSTRAHLER 


beleuchtet Gemälde und Kunstwerke inner- 
halb ihrer Umrisse. Auf jedes Objekt ein- 
stellbar, zwei Objekte zur Auswahl. 
Bitte neuen Katalog mit weiteren Spezial- 
leuchten anfordern. 


KLEELUX-Spezialleuchten, 405 Mönchen- 
gladbach, Brunnenstraße 188, Telefon 20681 
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Der höchste Zuschlag der Auktion erfolgte wegen 
eines Vorbehalt: 
120000 DM für Rouaults auf 160 000 DM ange- 


hohen Limits zunächst unter 


/ 


setztes Ölbild »La Sainte Face« von 1937/39, das 
vor einem Jahr an derselben Stelle bei 120 000 DM 
zurückgegangen war. Von 60000 auf 90000 DM 
stieg Paul Klees Aquarell »entfliegen« von 1934. 
(Marlborough, London, gegen Berggruen, Paris), 
von 37000 auf 66000 DM Oskar Schlemmers auf 
Karton gemaltes Ölbild »Unterhaltung I« von 
1937 (Marlborough), von 72000 auf 85000 DM 
Slevogts »Der schwarze d’Andrade« (Zuschlag an 
Landeskonservator Wolters von den Bayerischen 
Staatsgemäldesammlungen), das 1903 entstandene 
düstere Gegenstück zum d’Andrade-Bild der Stutt- 
garter Staatsgalerie, das den Don Giovanni der 
Champagner-Arie zeigt. Slevogts »Stilleben mit 
Schokoladenhasen« von 1923 erzielte 31 000 DM, 
74. Zeichnungen und Autographen des Malers aus 
dem Briefwechsel mit seinem Biographen Karl Voll 
und dem Sammler Paul Melsbach 15600 DM 
(Kohl-Weigand, St. Ingbert). 

Das sehr große Hochformat »Drei nackte Mäd- 
chen«, das Vriesen in seinem Verzeichnis der Werke 
August Mackes aufführt, ohne es gesehen zu ha- 
ben, wurde von Herbert A. Kende, dem Direktor 
der New Yorker »Selected Artists Galleries«, für 
so »bedeutend« gehalten, daß er es von 47 000 bis 
auf 78000 DM steigen ließ. Er nahm auch Jean 
Metzingers kubistisches Ölbild »Moulin dans le 
Calvados« für 22 600 DM, ein Stilleben Pechsteins 
16000 DM Frucht- 
schale«), eine »Landschaft mit Hütte« von Rohlfs 


von 1917 für (»Götze und 
(1909) für 7400 DM und ein Stilleben Gabriele 
Münters von 1952 für 5300 DM. Ein untypisches, 
symbolhaftes Ölbild Noldes, »Figur und Vogel«, 
das vor etwa ı5 Jahren für 2500 DM unverkäuf- 
lich war, erzielte jetzt 532000 DM (Gunzenhauser, 
München). Picassos Aquatinta-Blatt »Torse de 
Femme« von 1955, das in Paris bereits 50 000 F 
erzielt hatte, erreichte hier 32 000 DM (Pels-Leus- 
den, Berlin, gegen Londoner Konkurrenz). 
18000 DM brachte Picassos frühe Kaltnadelradie- 
rung »Tete de Femme, de Profil« von 1905 (Taxe 
25000), 18500 DM die Radierung »Salome« aus 
dem gleichen Jahr (25.000), 5000 DM die Radie- 
Danse«, 6800 DM das Kaltnadelblatt 


Reposant« von 1931, 9600 DM das 


rung »La 
» Femme se 
Aquatinta-Blatt »Garcon et Dormeuse ä la Chan- 
delle«. Fast sämtliche 32 Picasso-Angebote wur- 
den verkauft, auch wenn die an ausländischen Er- 
gebnissen orientierten Schätzungen teilweise zu 
hoch waren. Die Farbkreidezeichnung »Deux 
Faunes et une Gentauresse«, die von der Münchner 
Galerie Leonhart für 45200 DM übernommen 
wurde, war im November 1961 bei Karl u. Faber 
(Taxe 18000) zurückgezogen worden, da Zweifel 
an ihrer Echtheit laut wurden. Inzwischen bestä- 
tigte Picasso die Echtheit; in der Baden-Badener 
Ausstellung des Spätwerks Picassos war sie 1968 
als Leihgabe eines Sammlers aus Garmisch-Par- 
tenkirchen ausgestellt. Aus derselben Sammlung 
kamen ein »Blumenstilleben« mit antikem Relief, 
das vor einigen Jahren bei Lempertz in Köln 
14.000 DM kostete und jetzt mit 21500 DM auf- 


VII 


tragsweise eingetragen wurde, sowie eine »Com- 
position« Poliakoffs von 1954. mit 25000 DM. 

Erstaunlich war die hohe Bewertung von Graphik 
Mirös. Das Fünffarbenlitho »Personnage et Ani- 
maux« stieg von 1900 auf 3400 DM, ein Litho aus 
der Barcelona-Folge (1944) von 2200 auf 5200 DM, 
andere Blätter auf 2200 und 2700 DM. In großer 
Zahl lagen Aufträge aus den USA und Japan vor. 
Otto Muellers Leimfarbenbild »Stehender Mäd- 
chenakt mit Halstuch« wurde 


grünem gegen 


deutsche und amerikanische Händlerkonkurrenz 
für 40500 DM von Willem Hoogstraate (Galerie 
d’Eendt, Amsterdam) übernommen, Munchs 
Schwarzweißlitho »Auf der Brücke« (1912) für 
27500 DM von Marlborough (Harry Fischer), wo- 
Noldes »Herbstland- 
schaft« (1926) für 29000 DM (Aufruf bei 9000) 


und Pechsteins Bildnis» Nelly«(1910) für3ı000 DM 


hin auch Dreifarbenlitho 


INTER 
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Je aTo]a - 1 cp] 1, Bir [1 
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8033 München-Planegg 
Fürstenrieder Straße 6 
Telefon 0811/896545 





gingen. Auch Kirchner-Graphik entwickelte sich 
weiterhin gut: 4700 DM (3500 Taxe) für das 
Kohle-Farbstiftblatt »Liebespaar« (Carus Gallery, 
New York), 5600 DM (3000) für die Zeichnung 
»Boote am Leuchtturm« und 7800 DM (1850) für 
den Holzschnitt »Sich überschlagende akrobatische 
Tänzerinnen« von 1913 (Light, Boston), 3800 DM 
(1800) für »Liegende Frau auf Sofa« von 1926 
(Ziersch, München), 3000 DM (1800) für »Haupt- 
allee im großen Garten« von 1927, 3600 DM (2000) 
für »Zwei weibliche Akte im Walde« (Probedruck) 
und 4200 DM (2000) für »Stafettenläuferinnen« 
— alles Holzschnitte. Auf Schmidt-Rottluffs Still- 
leben von 1922 »Rosa Rosen« wurden 62 000 DM 
geboten (Taxe 75000). Der Preis von 9500 DM 
(mit Aufgeld etwa 10500), den Morrish (London) 
für Beckmanns Holzschnitt »Gruppenbildnis Eden- 
bar« zahlte, ist etwa das Doppelte dessen, was 
Günther Franke in seiner Liste vom Februar 1967 
verlangte (5800). Ein Büttendruck der Radierung 
»Fastnacht« stieg von 1500 auf 2500 DM (ein 
Druck auf Japanpapier brachte bei Karl u. Faber 
im Dezember 1968 2000 DM), ein Büttendruck, 
»In der Trambahn«, stieg von 1000 auf 1350 DM 
(bei Franke 1967 480 DM, bei Karl u. Faber im 
Juni 1968 950 DM). Ein Büttendruck des Lithos 
»Eislauf«, wie es bei Franke 420 DM kostete und 
bei Karl u. Faber zuletzt 480 DM brachte, kam 
jetzt auf 740 DM. Die ı5 Lithos »Day and Dream« 
gingen für 8600 DM (6000) an einen hoch limi- 
tierten Auftrag. 

Chagall-Graphik stieg bis auf 3200 DM für das 
Fünffarbenlitho »Selbstporträt« von 1960 und das 
Siebenfarbenlitho »La Lune Noire«, auf 3900 DM 
für das Sechsfarbenlitho »Le Cercle Rouge« und 
auf 5200 DM für das Vierfarbenlitho »Der grün- 
violette Strauß«. 

Die höchsten Preise für Skulpturen galten Bar- 
lachs Bronze »Der Flötenbläser«, die für 23 000 DM 
an einen norddeutschen Händler ging, 25000 DM 
für das »Wiedersehen« und 17 900 DM für Lehm- 
brucks Hartgipsausformung der»Rückblickenden«, 
die vor einem Jahr bei 18000 DM zurückging und 
von dem Berliner Händler Pels-Leusden gerade 
noch rechtzeitig für seine Akte-Ausstellung er- 
worben wurde. Auch Dufys Ölbild einer Uferland- 
schaft (60 000), Max Gublers Lipari-Bild (24.000), 
Mela Muters »Mädchen mit Krug« (25 500), Louis 
Valtats rentoillierter Blumenstrauß in grüner Vase 
(22000) und ein Vorstadtstraßen-Aquarell Vla- 
mincks von 1921 (32500) gelten als verkauft. 


Direr- und Rembrandt-Graphik 
erheblich im Preis gestiegen 


Bei Karl u. Faber in München lag das Schwerge- 
wicht bei alter Graphik, vor allem bei Dürer und 
Rembrandt. Einige Dürer-Blätter, die im Krisen- 
jahr 1967 nur unbefriedigend bewertet worden 
waren, wurden aufs neue angeboten: die Kupfer- 
stiche »Maria mit dem Kind am Baum« (jetzt für 
5600 DM an Zürich; 


Aufruf bei 3800 DM), »Die Jungfrau, von zwei 


Laube, 1967 vergeblicher 


Engeln gekrönt« (jetzt 8200, 1967 nur 5500 DM), 


CIIR: 


DHNSE UNNA I 





»Maria mit dem Kind an der Mauer« (jetzt für 
7400 an Tunic, New York, 1967: 7000 DM) und 
»Der Marktbauer und sein Weib« (jetzt für 3500 
an Morrish, London, 1967 bei 3200 DM ohne Re- 
Holzschnitt »Ulrich 
wurde im Juni 1967 mit 12500 und im Dezember 


sonanz). Der Varnbüler« 
1967 mit 11200 DM vergeblich aufgerufen und 
mit Scheinzuschlägen an Aufträge geehrt — jetzt 
wurden 13500 DM eingetragen. »Maria mit Zep- 
ter und Sternenkrone« ging für 14,500 DM an 
Laube (der ı968 höchstbewertete Abdruck des 
gleichen Zustandes hatte 5000 DM gekostet). Für 
die »kleine Holzschnittpassion« in Drucken vor der 
Textausgabe bewilligte Laube 28500 DM — etwa 
das Doppelte dessen, was für die Textausgabe an- 
zulegen wäre — und für den einzelnen Kupfer- 
stich »Die Satyrfamilie« 8200 DM. An die Kennedy 
Galleries (New York) 


» Joachim und Anna unter der goldenen Pforte« 


fielen die Holzschnitte 
(2700 DM, im Juni 1967 bei 2400 DM zurückge- 
nommen), »Maria als Königin der Engel« (6000) 
hl. Maria 
(2900), an Londoner Kunsthändler die Holzschnitte 


und »Verzückung der Magdalena« 
»hl. Christophorus« (1900), »Der hl. Hieronymus 
in der Felsgrotte« (1050) sowie der Kupferstich 
»Der Orientale und sein Weib« (4000). 

Bis zum Endstand von 64000 DM (Taxe 24.000) 
dauerte die internationale Bieterkonkurrenz um 
die im November 1951 von Max Kade bei Parke- 
Bernet ersteigerte Radierung Rembrandts »Der 
Arzt Ephraim Bonus«, die jetzt an Light (Boston) 
ging. Auch das vorzügliche Exemplar des »Petite 
Tombe« gehörte einmal Max Kade - mıt 36000 DM 
erreichte es die hochgesteckte Taxe und übertraf 
gleichzeitig die bisherigen Auktionsbewertungen 
um ein Mehrfaches (im Juni 1967 nahm Boerner 
ein weniger exponiertes Exemplar für 12500). 
Laube, der den »Ephraim Bonus« ersteigerte, hielt 
das letzte Gebot auch bei » Verstoßung der Hagar« 
(11500), »Der Bettler an der Haustür« (10 000) 
und »Der Mönch im Kornfeld« (5000). An Boerner 
(Düsseldorf) gingen »Der Triumph des Mardo- 
chaeus« (9000), »Die Anbetung der Hirten bei La- 
ternenschein« (8000), » Christus am Ölberg« (5200) 
und »Der hl. Hieronymus in bergiger Landschaft« 
(22500), an die Kennedy Galleries »Der große 
Coppenol« (10500), »Jan Ältere« 


(15000) und »Die Hütte und der Heuschober« 


Lutma der 


(22 000), an Morrish » Joseph, seine Träume erzäh- 
lend« (2400) und »Die Synagoge« (1500), an Tunic 
»Die Beschneidung« (3400). »Die große Juden- 
braut« wurde mit 10000 DM (9000) bewertet. Für 
eine gut erhaltene französische Buchminiatur vom 
Ende des 13. Jahrhunderts (mit der Genealogie 
Mariens) zahlte ein Privatbieter 14500 DM (Taxe 
7500). 

Die Preisspitzen des ı9. Jahrhunderts lagen bei 
13500 DM für Kobells Zeichnung seines Schwagers 
Mathias von Krempelhuber (die schöne Zeichnung 
der Schwester Charlotte bekam Boerner im De- 
zember 1967 noch für 9000 DM, den »Freund 
Franz Lang« für 5500 DM), bei 24,000 DM für 
eine kleine Ölskizze Carl Blechens, »Flußland- 
schaft mit Angler« (Stuttgarter Sammler), bei 
ı8500DM für ı4 Zeichnungen Wilhelm Buschs 


aus der Serie »Die Haarbeutel« (Sammler in den 
USA), bei 18000 DM für das kleine Spitzweg-Bild 
»Der Koranschänder« (Nürnberger Handel in 
fränkischem Sammlerauftrag) und bei 10000 DM 
für Goyas 18 Radierungen »Los Proverbios« (Lon- 
doner Handel). 

Eindeutig war in der eintägigen Auktion von 
Kunst des 20. Jahrhunderts der Erfolg für Nolde- 
Radierungen. » Abschied« brachte 2600 DM, »Stra- 
3600 DM (Pels-Leusden), 6400 DM 
»Segler und Rauch« (Münchner Sammler) und 


Benjunge« 


1500 DM » Junges Paar« (Pels-Leusden). Den höch- 
sten Einzelpreis für ein Picasso-Blatt zahlte ein 
Londoner Händler mit 12000 DM für das Litho 
»La Famille du Saltimbanque«, während die 
26 Aquatinta-Blätter der Stierkampf-Folge von 
1959 beim Aufruf von 22000 DM keine Resonanz 
fanden. Beckmanns »Jahrmarkt«-Mappe, für die 
bei Wolfgang Ketterer im Mai 1968 8100 DM zu 
bezahlen waren, erreichte jetzt 12000 (Morrish). 
Für die Einzelblätter seien die Vergleichspreise 
21. Mai 


nannt (in Klammern): »Der Ausrufer« 1650 DM 


der Weinmüller-Auktion vom 1968 ge- 
(1500), »Garderobe« 1100 DM (750), »Hinter den 
Kulissen« 1250 DM (750), »Schießbude« 1100 DM 
(790), »Der große Mann« 1050 DM (850), »Der 
Neger« 1050 DM (750), »Das Karussell« 1200 DM 
(1100), »Die Seiltänzer« 1100 DM 
1000 DM (800) 
1100 DM (1100). Den höchsten Preis für ein Ein- 


750), »Nigger- 


tanz« und »Schlangendame« 


zelblatt Beckmanns zahlte Greddock & Barnard 
(London) für den Holzschnitt »Selbstbildnis« von 
1922 mit 3500 DM, bei Braque-Graphik der Lon- 
doner Morrish für das Litho »L’oiseau et son 
ombre« (1959) mit 4800 DM. Von Lovis Corinth 
lagen einige Vorzugsausgaben und Mappenwerke 
vor. Die ı5 Lithos zu Balzacs »Die Frau Konne- 
table« erzielten 1500 DM (Bassenge), die 16 Lithos 
»Das Leben des Götz von Berlichingen« 4200 DM, 
die acht farbigen Lithos »Die Liebschaften des 
Zeus« 3400 DM (Hauswedell), die »Gesammelten 
Schriften« 2900 DM (Karsch), die 25 Lithos zu 
Eulenburgs »Anna Boleyn« 3600 DM und die 
Vorzugsausgabe der neun Radierungen »Am Wal- 
chensee« 5000 DM (Karsch). Bei Feiningers zehn 
Holzschnitten »Ships and Seas« konnte sich bei 
10500 DM (9000) die Beauftragte der Hamburger 
Galerie Commeter gegen Morrish durchsetzen. 
Die Münchner Auktionswoche im Mai bot das 
Bild einer optimistischen Käuferschaft, die im In- 
land mit keinen wesentlichen, die Stabilität ge- 
fährdenden Veränderungen rechnet und die im 
Ausland darauf vertraut, daß die Internationali- 
sierung der Bewertungen für deutsche Expressio- 
nisten einen auf lange Sicht expansiven und pro- 
fitablen Markt verspricht. 

Reinhard Müller-Mebhlis 


Sotheby versteigerte 
Demidoff- Inventar 

In Pratolino, ı2km nördlich von Florenz, ver- 
steigerte das englische Auktionshaus Sotheby das 
gesamte Inventar der Villa Demidoff aus dem Be- 


sitz des Prinzen Paul von Jugoslawien (Gatte 
Maria Pias von Savoyen). Es war eine jener typi- 
schen Feudal-Auktionen, die noch einmal — vor 
der Parzellierung des einst von den Medici gegrün- 
deten Besitzes — den Glanz der »Auffahrt der 
Gäste« vortäuschte. Und so wurden denn auch oft- 
mals belanglose, jedoch wappengezierte Objekte 
in Anbetracht ihres Souvenirwertes im Preis un- 
verhältnismäßig hochgetrieben. Aber auch die 
z. T. erlesenen Möbelstücke — vorwiegend Em- 
pire — erzielten gute Preise. Ein kleiner Sekretär, 
angeblich aus dem Schlafzimmer Napoleons auf 
Elba, 3 Millionen Lire, eine Leroy-Empire-Uhr 
7 Millionen Lire, ein Malachittisch (160 :8ı cm) 
23 Millionen, eine eingelegte Kommode, Mitte 
ı8. Jh.,mit Silberbeschlägen und Monogramm der 
Kaiserin Katharina 45 Millionen Lire. Die Demi- 
doffs waren gewissermaßen die »Krupps« Peters 
des Großen — ein Nachkomme spielte im 19. Jahr- 
hundert eine wichtige Rolle in Florenz und erwarb 
seinerzeit die Villa, die jedoch nur das ausgebaute 
Pagenpalais des von Bernardo Buontalenti für 
Francesco de Medici errichteten Baues war. 


Blida Heynold-von Graefe 


Sammlung Bohnewand aufgelöst 


Ein Erfolg war die 501. Lempertz-Auktion in 
Köln, bei der die Sammlung Bohnewand (Rottach- 
Egern) aufgelöst wurde. Testamentarisch ist der 
Gesamterlös karitativen Einrichtungen zugedacht. 
Als vor überfülltem Haus die Objekte ohne Preis- 
limitierung aufgerufen wurden, war wohl man- 
cher in der stillen Hoffnung auf eine günstige 
Okkasion gekommen. Die Hoffnung trog indes; 
eher ist eine weiter steigende Preistendenz, auch 
für Bric-Brac und Tandlerware, zu registrieren. 
Wohlfeil war mit 9000 DM allein das Bildnis 
eines Gelehrten des Maerten van Heemskerck, 
mit 22000 DM 
Früchten und Blumen«, eine Gemeinschaftsarbeit 


vielleicht noch die »Ceres mit 


von Rubens und Jan Brueghel. Weit mehr als ge- 
schätzt brachten die meist kleinformatigen Bilder 
niederländischer Kleinmeister. 

Beträchtlich unter den geschätzten 100 000 DM 
blieb mit 70 000 DM 


»Thronende Madonna mit Kind« des Alessandro 


erzielten allerdings die 
Moretto, einstmals im Besitz Wallensteins. Das 
Bild ist allerdings nicht allzu gut erhalten und 
ein Fragment aus einem größeren Zusammen- 
hang. Käufer war ein italienischer Privatsammler. 
Nicht so hoch waren die Erlöse für die Skulptu- 
ren, lagen aber über den geschätzten Werten. Ge- 
nannt seien die 12000 DM für zwei Apostel aus 
Mitteldeutschland, 2. Viertel des 15. Jahrhunderts, 
und die 16000 DM für eine Holzstatuette des 
heiligen Ulrich, vielleicht um 1600 in Tirol ent- 
standen. Bekannt war die Sammlung Bohnewand 
vor allem durch ihren Besitz an Bronzemörsern, 
großen und seltenen Stücken. So gab man 17 000 
DM für einen Bronzemörser mit dem Dinkelsbüh- 
ler Stadtwappen, um 1450. Nur wenig geringer 
waren die Erlöse für weitere Mörser aus Süd- 
deutschland, Frankreich und Spanien. 

Hans-Joachim Mitschke 
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AUSSTELLUNGEN. Fortsetzung von Seite VIl/ı2 


HAMBURG. Kunstverein: Die Weltausstellung der Fotografie 
»Die Frau« (bis 27. Juli). 
HAMELN. Der Kunstkreis: Rolf Jörres, Skulpturen, Zeichnun- 


gen (bis 6. Juli). 


HAMM. Städtisches Gustav-Lübcke-Museum: G. Schmidt- 
Panknin, Fritz Hensel, Gemälde, Graphik (bis ı3. Juli). 


HEIDELBERG. Kunstverein: ı00 Jahre Künstler am Rhein 
und Neckar (6. Juli bis 10. August). 


HEILBRONN. Kunstverein: Gruppenausstellung Heilbronner 
Künstler (bis ı3. Juli). — Arnulf Hoffmann, Pendelskulpturen; 
Rolf Steinhausen, Malerei (27. Juli bis 24. August). 


KARLSRUHE. Badischer Kunstverein: Sammlung Morton D. 
May (bis 20. Juli). 


KEMPTEN. Kunstkabinett: Walter Kalot, Aquarelle, Zeichnun- 
gen, Bronze (bis 6. Juli). — Agnes Auffinger, Aus der Werkstätte 
einer Künstlerfamilie (13. Juli bis 9. August). 


KIEL. Schleswig-Holsteinischer Kunstverein: Ausstellung zur 
Kieler Woche 1969, Moderne Kunst aus Finnland (bis 27. Juli). 


KOBLENZ. Mittelrhein-Museum: Schmuck und keramische 
Kunst in Rheinland-Pfalz (bis 6. Juli). 


KÖLN. Museum für Ostasiatische Kunst: Japanische Holz- 
schnitte (bis 2o. Juli). 

Galerie Boisseree: Pferd und Reiter — Graphik aus drei Jahr- 
hunderten (bis 4. Juli). — Städteansichten von Merian und 
Riegel (10. Juli bis 29. August). 

Galerie Kümmel: Hans J. Schult, Abfallkunst (bis 28. Juli). 
Sparkasse: Afrikanisches Kunstgewerbe (bis 25. Juli). 


LEIPZIG. Museum der Bildenden Künste: Frans Masereel, Ge- 


mälde, Zeichnungen, Graphik (bis ı3. Juli). 


LINDAU. Altes Rathaus: Kunstschmiedearbeiten von heute 
(19. Juli bis 21. September). 


LINZ. Künstlerhaus: Ausstellung der Gesellschaft Bildender 
Künstler Wiens (bis 20. Juli). 


LUDWIGSHAFEN. Bürgermeister-Ludwig-Reichert-Haus:Neu- 


erwerbungen der Städt. Kunstsammlungen (bis 14. September). 


LÜBECK. St.-Annen-Museum: Friedrich Overbeck, Zeichnungen 
(bis 27. Juli). 

Neue Galerie: Monika Sieveking, Rolf Julius, Malerei und 
Graphik (5. bis 31. Juli). 


LUZERN. Kunstmuseum: Junge Kunst aus Düsseldorf (bis 
13. Juli). 


MANNHEIM. Städtische Kunsthalle: Harry Kramer, Plastik 
(bis 27. Juli). 


MÜLHEIM. Schloß Styrum: Max Ernst, Graphik (bis 6. Juli). 


MÜNCHEN. Haus der Kunst: Große Kunstausstellung München 
1969, Malerei, Graphik, Plastik zeitgenössischer Künstler (bis 
28. September). 

Kunstverein: Jiti Kolär (bis 27. Juli). 

Modern Art Museum: Konstruktivismus: Elemente und Prinzi- 
pien (bis 30. Juli). 

Galerie am Abend: Gerhard Heinrich, Manuela Moor, Bilder, 
Graphik, Objekte (bis Mitte Juli). 

Ausstellungsraum Grohmann: Udo Poppitz, Malerei und Gra- 
phik; Karl F. Grohmann, Acrylglas und Stahlplastiken (1. Juli 
bis 30. August). 

Galerie Schöninger: Alexander Bertelson, Gemälde (1. bis 
31. Juli). 

Galerie Handwerk: Internationale Schmuckschau, Mineralien- 
und Edelsteinarbeiten aus Idar-Oberstein (bis 51. Juli). 
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MÜNSTER. Künstlergemeinschaft Die Schanze: Wilhelm Geiß- 
ler, Holzschnitte, Monotypien (bis 6. Juli). 


NÜRNBERG. Kunsthalle: Biennale 1969 Nürnberg, Konstruk- 
tive Kunst: Elemente und Prinzipien (bis Ende August). 
Germanisches Nationalmuseum: Andreas Moritz, Silber- und 
Goldschmiedearbeiten (bis 6. Juli). 


OFFENBACH. Klingspor-Museum: Hendrik Nicolaas Werk- 
man (Sammlung Henkels) (bis 28. Oktober); Erich-Reiss-Ge- 
denkausstellung (bis 28. Oktober). 


OLDENBURG. Kunstverein Kleines Augusteum: Künstler aus 
Pilsen (bis 15. Juli). 


PARIS. Le Musee d’Art Moderne de Ceret: Hommage a Rene 
Char (Juli bis September). 


REUTLINGEN. Spendhaus: Hans Gassebner, Gemälde, Gra- 
phik (6. bis 27. Juli). 


SALZBURG. Museum Carolino Augusteum: Salzburger Volks- 
kultur in Darstellungen der Kunst und des Kunstgewerbes (bis 
20. Juli). 

Galerie Welz: Ernst Eisenmayer, Bronzen, Eisenskulpturen (bis 


6. Juli). 


SCHWÄBISCH GMÜND. Museum: Hermann Hörner, Ge- 
mälde, Graphik (13. Juli bis 10. August). 


STOKE-ON-TRENT. Gallery: Rex, Bilder (22. Juli bis ı2. Au- 


gust). 


STUTTGART. Staatsgalerie: Von Ingres bis Picasso, Französi- 
sche Aquarelle und Zeichnungen (bis 6. Juli). 
Württembergischer Kunstverein: George Grosz, John Heart- 
field, Kritische Graphik und Collagen (2. Juli bis 7. September). 
Stadtgeschichtliche Sammlungen: Kunst aus Alexandria, Samm- 
lung Ernst von Sieglin (bis August). 

Kunsthaus Schaller: Gemälde des 19. und 20. Jahrhunderts (bis 
9. August). 

Kunsthöfle Bad Cannstatt: Ingrid Grabert-Thoma, Malerei; 
Reinhold Strohhäcker, Graphik (bis 4. Juli). — Emil Hülf zum 
65. Geburtstag, Irene Tochtenhagen, Malerei (5. Juli bis 1. August). 


ULM. Künstlergilde/Museumsgesellschaft: Berthe Erni (bis 
11. Juli). 


Museum: Maler um 30: Dieter Asmus, Kleinhammes, Jens Lau- 


sen, Peter Nagel, Ernst Neukamp (bis 20. Juli). — Moderne 
Graphik aus eigenem Besitz (27. Juli bis 21. September). 
Rathaus: Willi Baumeister, Zeichnungen (bis 6. Juli). — Ernst 


Ludwig Kirchner, Zeichnungen, Aquarelle, Druckgraphik 
(13. Juli bis 7. September). 


WIESBADEN. Städt. Museum: Lothar Fischer, Plastiken, Gra- 
phik, Zeichnungen (5. Juli bis 14. September). 

Nassauischer Kunstverein: Sammlung Hubel, Teppiche (bis 
5. August). 

Atelier Christa Moering: Karl Heinrich Körner, Mischtechnik; 
Reinhold Grübl, Plastik (bis ı1. Juli). — Mike Rose, Schrift- 
bilder; Afrikanische Plastik der Gegenwart (12. Juli bis 
1. August). 


WUPPERTAL. Von der Heydt-Museum: Bernd Löbach, Ob- 
jekte, Graphik (bis 6. Juli). — Kunst und Kritik (bis 13. Juli). 
ZWEIBRÜCKEN. Galerie am Ötterstein: Le Roy, Bilder-Colla- 


gen (bis 4. Juli). 


ZÜRICH. Kunsthaus: Johann Heinrich Füssli (bis 20. Juli). 
Graphische Sammlung der ETH: Arnold Kübler (bis 13. Juli). 
Kunstgewerbemuseum: »Serie in Produktion und Konsum« (bis 
3. August). 


BUCHBESPRECHUNGEN 


Georg Gerster: KIRCHEN IM FELS. Entdeckungen in Äthio- 
pien. Stuttgart 1968. W. Kohlhammer Verlag. 148 Seiten Text, 
123 Strichzeichnungen, 46 Schwarzweißabbildungen, 18 farbige 
Abbildungen, 99 Schwarzweißtafeln, str Farbtafeln, eine Dop- 
pelkarte. Leinen. Preis 89,— DM. 


Erstmals wird hier in einer großartigen Aufmachung ein völlig 
unbekanntes Gebiet alter Kunst vorgestellt: die äthiopischen 
Kirchen im Fels. Das christliche Äthiopien als eine der bedeu- 
tendsten altchristlichen Kulturen ist bei uns weithin unbekannt. 
Einer der Hauptgründe dafür ist wohl die schwierige Zugäng- 
lichkeit der Stellen, an denen sich diese Kultur manifestiert hat. 
So war auch das Zustandekommen des vorliegenden Werkes, 
zu dem Kaiser Haile Selassie selbst ein Vorwort schrieb, nur 
unter größtem Einsatz, expeditionsähnlich, möglich. Georg 
Gerster hat diese Mühen auf sich genommen und Felskirchen, 
Gruftkirchen, Höhlenkirchen und die ausgesprochenen Mono- 
lithkirchen — die letzteren skulpturengleich völlig aus dem Fels 
heraus modelliert — durchforscht und eine exquisite Fotoaus- 
beute von diesen erstaunlichen Werken altchristlicher Glaubens- 
tradition heimgebracht. Jedem, der sich für Geschichte, Mensch- 
heitskultur und Kunst interessiert, wird hier ein bedeutendes 
Werk — auch vom Text her —, gewissermaßen ein einzigarti- 
ges Dokument, geboten. Es handelt sich aber nicht lediglich um 
eine interessante Lektüre oder einen Bildband, vielmehr ist der 
Text mit seinen zahlreich eingestreuten Skizzen im besten Sinne 
populärwissenschaftlich geschrieben und gegliedert. Gerster, der 
ständiger Mitarbeiter der »Neuen Zürcher Zeitung«, des »Sun- 
day Times Magazine« und des »National Geographic Maga- 
zine« ist, wurde bei seiner Arbeit von einer Reihe internatio- 
nal anerkannter Wissenschaftler unterstützt. Die Aufmachung 
und Ausstattung des großformatigen Buches entsprechen in 
ihrer Qualität dem anspruchsvollen Inhalt. H.S. 


Vaäclav Husa, Josef Petran, Alena Subrtova: HOMO FABER. 
Prag 1967. Verlag Artia. 228 Seiten mit 187 teils farbigen Wie- 
dergaben auf Tafeln und zahlreichen Textabbildungen. Leinen. 
Preis 48,— DM. 


Im vorliegenden, von Anna Urbanovä aus dem Tschechischen 
übersetzten Werk haben die Autoren die Aufgabe übernommen, 
aus alten Miniaturen, Tafel- und Wandgemälden, Plastiken und 
vielfältigem kunstgewerblichen Material ein Bild des arbeiten- 
den Menschen, seiner Werkzeuge und Verrichtungen in der 
Zeitspanne vom ıı. bis 17. Jahrhundert zu rekonstruieren. Sie 
haben diese Untersuchungen mit viel Genauigkeit und kriti- 
schem Sinn betrieben und haben berücksichtigt, daß die Künst- 
ler z.B. bei Wiedergaben biblischer Szenen oft bewußt anti- 
quierte Arbeitsmethoden darstellten, um die weit zurückliegende 
Zeit der geschilderten Begebenheiten anzudeuten. Es ist erstaun- 
lich, welch ein reiches Material die Verfasser dank der systemati- 
schen Durchsicht zahlreicher Handschriften, Siegel usw. zusam- 
mengebracht haben. Da sie sich ausschließlich auf Kunstgegen- 
stände beschränkten, die sich in der Tschechoslowakei befinden, 
ist das Werk für deutsche Leser doppelt interessant, weil es zum 
großen Teil hierzulande fast unbekanntes Material bietet. In Bild 
und Wortentfaltetsich ein vielfältiges Dokument von den mensch- 
lichen Arbeitsgebieten. Handwerker aller Art, Schreiber, Ge- 
lehrte, Hausfrauen, Bergleute, Bauern, Kaufleute — alle diese 
Stände sind vertreten und werden in vielerlei, oft sehr amüsan- 
ten und aparten Bildern gezeigt. Aber nicht nur Personen, son- 
dern auch die Werkzeuge und ihre historische Entwicklung 
werden behandelt. Ausführliche Unterschriften zu den Bildern 
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291 Seiten mit 375 Abbildungen, 
davon 24 mehrfarbig. 
Leinen DM 48,— 
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erlauben eine rasche Orientierung. Die Einführung ist knapp 
gehalten und gibt eine gute, leicht verständliche Übersicht über 
den riesigen, sorgsam geordneten Stoff. A.W. 


Karl Kolb: ELEUSA. 2000 Jahre Madonnenbild. Herausgegeben 
vom Institutum Marianum, Regensburg. Tauberbischofsheim 
1968. WiG-Verlag. 128 Seiten Text. 24 Abbildungstafeln mit 
38 Bildern. Leinen. Preis 19,80 DM. 


Der Verfasser dieses Buches hat in 20jähriger Arbeit festgestellt, 
daß das meistverehrte Muttergottesbild, die Darstellung der 
El&usa, der mitleidenden Gottesmutter, auf einen Typus zurück- 
geht, der der Überlieferung nach von dem Evangelisten Lukas 
zu Lebzeiten Mariä gemalt worden ist. Alle Darstellungen, die 
in verschiedenen Ländern auftauchen, in Italien, Frankreich, 
Rußland und Deutschland, Bilder wie die der Mutter vom 
Guten Rat, von der Immerwährenden Hilfe und andere mehr 
sind Varianten des Urtyps, der als das Sinnbild des Schutzes 
und der Hilfe galt. In Deutschland war es Cranachs berühmtes 
Mariahilfbild (heute in Innsbruck), das für lange Zeit Vorbild 
für zahlreiche Kopien und Nachbildungen wurde und in Passau, 
Mergentheim, Wien und München bedeutende Wallfahrtsorte 
entstehen ließ. In seinen Ausführungen läßt der Autor sein 
reiches Wissen von der ikonographischen Entwicklung dieses 
Marienbildes erkennen. Die beigegebenen Abbildungen zeigen 
auch ohne Worte den engen Zusammenhang zwischen östlicher 
und westlicher Mariendarstellung in nahezu zwei Jahrtausenden. 
Eine wissenschaftlich sorgsam unterbaute Untersuchung, die den 
Kunsthistoriker und den Freund christlicher Kunst interessiert. 


A.W. 





Zum baldigen Eintritt suchen wir: 


1 Zeichner und Modelleur 


für folgende, selbständig zu bearbeitende Aufgaben: 
Entwurfsskizzen, Reinzeichnungen, Arbeiten in Wachs (Porträt, 
Strich und figürliche Darstellungen für Münzen nach eigenen 
Entwürfen und Vorlagen). 

Können und selbständiges Arbeiten sind für eine Bewerbung 
Vorbedingung. Auf eigene schöpferische Ideen legen wir be- 
sonderen Wert. 

Wir sind eine renommierte Kunstprägeanstalt in einer land- 
schaftlich schön gelegenen Mittelstadt am Rand des Industrie- 
gebietes mit allen weiterführenden Schulen am Ort. 

Bei der Wohnungsbeschaffung werden wir behilflich sein. 





Heinrich Kissing 5750 Menden/Sauerland, Postfach 348 
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MAL- UND ZEICHNENSCHULE »DIE FORM« 


Bildende Kunst, Zeichnen und Malen in jeder Anwendung. Freie Malerei. Graphik. Vorbereitung für die Akade- 
mie. Ausbildung von Fochlehrern für Zeichnen an der Volksschule. Vorbereitung für Graphische Kunstanstalten. Kurse 
für Berufstätige (Ferienkurs Juli mit Sept.). Londschaftskurse Studien im Tierpark. Semesterbeg.: 1.10., 1.4., 15.7. 
Eintritt jederzeit. Gegr. 1925. Leitung Hein König, 8 München 23, Leopoldstr. 61. Postfach 204, Telefon 349344 


Gottfried Richter: CHARTRES. Die Herrlichkeit der Kathe- 
drale. Stuttgart 1966. Verlag Urachhaus. 96 Seiten Text, 73 
Tafelbilder, 8 Zeichnungen. Format 26,5 : 19 cm. Leinen. Preis 
29,— DM. 


Die weltberühmte Kathedrale von Chartres ist in jüngster Zeit 
aus aktuellem Anlaß wieder in das allgemeine Interesse der 
Historiker und Kunstfreunde gerückt, so daß es angezeigt er- 
scheint, auf dieses besondere Text- und Bildwerk hinzuweisen, 
das als dritte erweiterte Auflage im ıo. bis 13. Tausend erschie- 
nen ist: Die Säulenstatuen der Kathedrale, die deren Einzig- 
artigkeit betonen, werden jetzt eine nach der anderen herunter- 
geholt und durch Kopien ersetzt. Die Erosion, die in den letzten 
Jahrzehnten den Skulpturen progressiv zugesetzt hat, zwang 
zum Eingreifen. Man will retten, was noch zu retten ist. In 
diesem Jahr wird unter anderem der strenge, lange »Engel mit 
der Sonnenuhr« vom Südturm auf solche Weise ersetzt. 

Im vorliegenden Werk wird mehr als nur eine Beschreibung 
und religiös-kunsthistorische Deutung der herrlichen Kathedrale 
gegeben, in der die Gestaltwerdung der völlig neuartigen 
künstlerischen Formkräfte der Gotik sich zeigt. Es wird viel- 
mehr der Geist deutlich gemacht, aus welchem heraus die Be- 
sonderheiten dieses Kirchenbaues geschaffen werden konnten, 
der lange Weg, der aus der Vergangenheit zur Errichtung eines 
solchen Kultbaues führte. Vor allem wird — was sonst häufig 
nicht betrachtet wird — aufgezeigt, daß das christliche Heilig- 
tum die Tradition des an gleicher Stelle ehemals vorkandenen 
vorchristlichen aufgreift, einschmelzt und lebendig in sich be- 
wahrt. Chartres war nämlich vielleicht das bedeutendste Heilig- 
tum des keltischen Druidentums, und auch dieses kannte die 
» Jungfrau, die gebären soll«. Im einzelnen schildert Richter 
Besonderheiten der Kathedrale unter diesem größeren Aspekt. 
Man folgt fasziniert seinen von ausgezeichneten Bildbeispielen 
unterlegten Darstellungen, die manchem eine neue Schau er- 
öffnen werden. Der Text läßt auch das Wesen der Schule von 
Chartres besser verstehen, aus der heraus die Kathedrale er- 
wachsen ist und begriffen werden kann. H.S. 


Henry Arthur: CHARTRES, das Äußere. CHARTRES, das 
Innere. Paris o. J. Editions Skira/Weber, Zodiaque-Reihe. 
1. Bändchen 32 Seiten Text und 28 Abbildungen. 2. Bändchen 
32 Seiten Text, 15 Schwarzweißabbildungen und 8 Farbtafeln. 
Format 16 : 12 cm. Preis: jedes Bändchen 4,80 DM. 


Diese handlichen kleinen illustrierten Reiseführer dienen dem 
Besucher von Chartres, diesem »mystischen Dom im eigent- 
lichen Sinne«, in bester Weise zum Zurechtfinden und zur 
sachlichen Erklärung der Architektur und der künstlerischen 
Gestaltungen. Sie enthalten Besichtigungspläne, detaillierte 
Beschreibungen der Architektur und der drei Portale mit ihren 
Skulpturen und der Kirchenfenster. Gut durchdacht ist die 
Gliederung, klar sind die Einzelangaben. H.S. 





STAUDENGAÄRTNEREI 
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DIE JAGD IN DER KUNST. Hamburg und Berlin 1967 und 
1968. Verlag Paul Parey. Bisher erschienen ro Bände in glanz- 
kaschiertem Pappband. Preis pro Band: 9,80 DM. Auch in Ge- 
schenkkassetten zu je 5 Bänden erhältlich. Preis pro Kassette 
49,—- DM. 


Zwei Bändchen berichten von Malern, die leidenschaftliche 
Jäger waren: Gustave Courbet und Ferdinand von Rayski. 
(Albert Schug: Gustave Courbet. 38 Textseiten und ı6 Bild- 
tafeln.. — Maräuschlein Walter: Ferdinand von Rayski. 
40 Textseiten und 25 Bildtafeln.) Man erlebt das Werk beider 
Maler in neuer Sicht, werden hier doch in zahlreichen Skizzen 
und meisterlichen Gemälden Jäger, Tiere und Darstellungen 
vom Jagdgeschehen gezeigt, alles Bilder, die glänzende Be- 
obachtungsgabe und echte Begeisterung für edles Waidwerk 
bezeugen. Ausgezeichnete Tiermaler, die ebenfalls viele Dar- 
stellungen von Jagden geschaffen haben, waren Antonio Pisa- 
nello und Jean-Baptiste Oudry. Ihnen sind auch zwei Bände 
gewidmet (Pia Wilhelm: Antonio Pisanello. 32 Textseiten und 
ı2 Bildtafeln. — Jan Lauts: Jean-Baptiste Oudry. 32 Textseiten 
und 24 Bildtafeln). Der um 1395 geborene Veroneser Maler 
Pisanello, dessen Spezialität exzellente Tierzeichnungen waren, 
zeigt in seinen Bildern die Jagd als spezifische Beschäftigung 
der Herrenschicht. In dem vorliegenden Band ist in vielen 
Details eine selten publizierte Tafel mit der Legende des 
hl. Eustachius zu sehen, die das große Talent des Malers für 
Tierwiedergabe offenbart, während der Band über den Rokoko- 
maler Oudry, der vor allem für den französischen König Lud- 
wig XV. tätig war, köstliche Jagdbilder und dramatisch erregte 
Tierdarstellungen wiedergibt. Der Band Edith Holm: Die Ein- 
hornjagd (32 Seiten Text, ı6 Bildtafeln, ı farbige Klapptafel) 
enthält Abbildungen und Beschreibung von Wandteppichen 
der Königin Anne de Bretagne, auf denen die symbolträchtige 
Jagd auf das mit übersinnlichen Eigenschaften ausgezeichnete 
Fabeltier »Einhorn« dargestellt ist, zauberhafte Bilder, sowohl 
was ihre künstlerische Qualität als auch ihren Inhalt angeht. 
Auch die Jagddarstellung in alten Zeiten kommt zu Wort 
(Hartwig Altenmüller: Jagd im Alten Ägypten. 36 Textseiten, 
16 Bildtafeln). Die mit guten Erläuterungen versehenen Bilder 
zeigen u. a. Antilopen, Wildstiere, Gazellen und Nilpferde. Wie 
auch die Plastik sich der Jagddarstellung angenommen hat, 
darüber unterrichtet der Band Christian Theuerkauff: Elfen- 
beinarbeiten aus dem Barock (32 Textseiten, 32 Bildtafeln). 
Figurengruppen aus Elfenbein, Kannen, Dosen, Pulverhörner 
mit Elfenbeinverzierungen zeigen mehr oder minder bewegte 
Jagdszenen. All diese anmutigen Bändchen verraten, mit wel- 
cher Begeisterung die Künstler sich von jeher mit Tier- und 


Jagddarstellungen befaßt haben. A.W. 


HAP GRIESHABER ZUM 15.2. 1969. Braunschweig 1969. Ver- 
lag Galerie Schmücking. 52 Seiten mit 25 Originaldrucken, 
darunter 17 farbig. Format 30:42 cm. Preis 30,— DM. 


Dem großen Lehrer und Künstler HAP Grieshaber haben einige 
seiner ehemaligen Schüler der Akademie Karlsruhe und die 
Galerie Schmücking, Braunschweig, zum 60. Geburtstag die 
vorliegende Publikation gewidmet. Das großformatige Heft ent- 
hält Originalbeiträge von Gerblich, Geck, Genkinger, Antes, 
Speth, Stöhrer, Bischoff, Mindhoff, Kniss, Köhler, Reichert, Er- 
hardt und Eberhardt, wobei es für Grieshaber aufschlußreich 
sein mag, wie verschieden sich seine Schüler entwickelt haben. 
Die Galerie Schmücking, deren zehnjähriges Jubiläum mit 
Grieshabers Geburtstag zusammenfällt und die während dieser 
Jahre vier Ausstellungen mit seinen Werken zeigte, will mit der 
Herausgabe dieser Veröffentlichung ihre Verbundenheit mit 
dem Künstler dokumentieren. 

Entstanden ist ein schönes Geschenk für HAP Grieshaber. U. S. 
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Peggy Guggenheim and Her Collection 
By Fritz Neugass 


Peggy Guggenheim, as an enfant terrible disown- 
ed by her family all her life, has last year as a 
septuagenarian triumphantly moved for two 
months into the Solomon R. Guggenheim Mu- 
seum founded by her uncle on New York’s Fifth 
Avenue with a selection from her collection of 
modern art. Upon the death of her father in ıgı2, 
Peggy had inherited 450 000 dollars with which 
she began to shape her own life in Europe after 
her 2ıst birthday. In Paris she was in contact 
with artists and literates and frequented the mu- 
seums of Europe. Peggy’s historical mission is 
concentrated upon the ten years from 1938 to 
1948 when she began with the help of Marcel 
Duchamp to devote her life to art. She opened 





a gallery in London where she organized exhibi- 
tions for avantgardist artists. Those artists, mostly 
world famous now, were hardly able to sell a 
single picture at that time. In order not to dis- 
courage them, Peggy always bought some pic- 
tures for herself. They now constitute the basis 
of her collection. Later, in America, she sponsored 
many of tne artists emigrated from Europe and 
made a great many of them first known in Amer- 
ica. Always, she herself bought, too, and by the 
end of March ı969 the “New York Times” was 
able to inform the world that the estimated value 
of the Peggy Guggenheim collection has arrived 


at twelve million dollars. (pp. 313 — 316.) 


Deity — Symbol — Natural Phenomenon 
The Sun — forms of artistic interpretation 


By Anni Wagner 


In Antiquity the Sun was worshipped as a god. 
This applies to both primitive and highly civilized 
peoples. The Egyptian King Amenophis IV. ban- 
ished all other gods and made the Sun his and 
his people’s sole god. He was represented as a 
radiating disk with the long rays ending in life- 
giving hands. The Greek personification of the 
Sun was Helios, his Roman counterpart was Sol. 
In the late Middle Ages when people began to 
occupy themselves intensely again with Man and 
astronomy, the Sun-then, by the way, generally 
considered to be male— was represented as a disk 
surrounded by flames (fig. ı). Much later only 
did artists try to paint the Sun not as a symbol 
or deity but as a natural phenomenon. Van Gogh 
and other artists influenced by him painted the 
formidable power of the Sun. Josef Scharl went 
even further by expressing the Sun’s power in 
spirals rotating at a furious speed (fig. 3). Jan 
Balet transformed the Sun into a magic symbol 
by giving him the colour of blood and fixing him 
against a rose-coloured sky (fig. 2). Max Pechstein, 
on the other hand, came close to reality by trying 
to convey the idea of glaring sunlight by a bold 


combination of colours (fig. 4). (pp: 317 — 321.) 


Artist and Society 
By Gisela Brackert 


Modern art is tolerated as long as it stays in gal- 
leries and museums. Its going out to meet the 
publie still arouses storms of protest and indigna- 
tion in most cases. Modern industrial society does 
not live with art: it lives beside it. This highly 
irritates modern artists. They want: Art should 
not be something formal; instead, it should above 
all change the thinking habits of society. The fact 
that social conditions change art has been proved 
rather often in the course of history. On the other 
hand, it has remained a dream until this day that 
art could change society. Nevertheless, utopian 
ideas constitute the elixir of life for any serious 
artistic activity. As to the chance of its realization, 
one must state that almost all arts are better 
equipped for this than those formerly called the 
“Fine Arts”. Painting is not able to offer the ob- 
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ject of a simultaneous collective reception. To 
accept this or to give up art altogether is the 
problem facing the modern artist. (pp. 322 — 323.) 


Brightness and Colour Harmony 
Lend Cheerfulness to aRoom 


By Anni Wagner 


The French painter Edouard Vuillard (1868— 
1940) specialized above all in portraits and inti- 
mate interiors. He favoured portrait-like human 
figures set in interiors which he rendered with 
loving care. In our picture he has represented his 
friend and brother-in-law, the painter Ker-Xavier 
Roussel, with his little daughter. Actually, this 
painting not only shows the two portraits of father 
and daughter but also the portrait of a burgher’s 
parlour. A harmonious concordance of colours in 
the furnishing and bright light produce a cheer- 
ful and intimate atmosphere despite simple fur- 
nishings and decorations. (pp. 324325.) 


Nudes by Diether Ritzert 
By Hermann Schütz 


In several German exhibitions one has in recent 
years frequently observed paintings by Diether 
Ritzert. They were on view, for instance, at the 
big Munich Art Exhibition. Ritzert who had been 
awarded a scholarship both at the German Acad- 
emy in Rome and at the Villa Massimo became 
known above all through his portraits. Among 
contemporary German portraitists he occupies a 
place of increasing importance. In the present 
article we introduce Ritzert exclusively as a paint- 
er of nudes. Since recently nude painting is rank- 
ing foremost in his work. The choice we have 
made dates from 1968. He substracts heavily from 
the abundance of lines and curves, yet he remains 
representational nevertheless. A broad display, a 
carnal delight, a coarse power and tenseness of 
the bodies bring his work close to that of Lovis 
Corinth. Ritzert's compositions, though, are 
lighter and with less trimmings. Diether Ritzert 
was born in Kamen, Westphalia, in 1927, and he 
received his artistic training at the school for arts 
and crafts at Saarbrücken and at the Frankfort 
and Dusseldorf academies. Sojourns in Paris, 
Rome and Luxemburg contributed to his artistic 
development. In 1960, he was honoured with the 
furthering prize of the Cornelius Award of the 
City of Dusseldorf, and in 1964 he was given 
the furthering prize founded by Burda. 

(pp. 326327.) 


Marino di Teana 
By Marcel Joray 


Di Teana’s entire work could from the point of 
view of conception and idea be classified as archi- 
tectonic. The artist, born in southern Italy in 
1920, has had a rather exciting life so far: When 
he was ıı years old he was already forced to work 
as a mason’s help. At sixteen, he went to South 
America, and there his star was in the ascendant. 
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He studied anatomy and history of art, and at 
twenty he became a professor of art. After work- 
ing as a painter and organizer of exhibitions he 
created his first piece of sculpture in 1931. He 
has been living near Paris since 1953. Very quickly 
he has found his own style; steel is his favoured 
working material. His foremost preoccupation is 
to open the form, to include space, to lend shape 
to space and to handle it like a plastic body. His 
constructions are very simple, often cut from sol- 
dering iron and welded together and arranged 
in a distinct, geometrical and extremely striet 
order. His artistic sense establishes proportions 
that by a mysterious power lend a particular 
lightness to the steel. (pp. 328 — 331.) 


A Successful New Fair 
First Art and Antiques Fair at Hanover 


By Klaus-Hartmut Olbricht 


In the opinion of the majority of the exhibitors 
this first art and antiques fair at Hanover-Herren- 
hausen organized by the North German associa- 
tion of art and antiques dealers and lasting for 
nine days has been very satisfactory. What decided 
upon the fair being a success was its modern con- 
ceipt which postulated that not too big a number 
of dealers at approximately the same business 
level must be represented at a fair with exhibits 
from all branches and fields of art. This is a struc- 
tural principle which ensures a priori an exhibi- 
tion of uniform quality. Since Munich has lost 
her monopoly as an antiques-fair city the Asso- 
ciation of Bavarian art and antiques dealers 
which is responsible for the organization of the 
established German art and antiques fair has 
been forced to submit to the fair committee a 
working order which introduces the conditions 
for a reformation of the Munich fair. 


(pp. 332 — 334.) 


“Alijah” by Salvador Dali 
By Udo Liebelt 


Salvador Dali has entered the history of art as 
the outstanding representative of the so-called 
verist surrealism. His graphic oeuvre has since a 
few years ago adopted additional and definitely 
new traits. His latest lithographic series “Alijah” 
in particular has overcome the cold surface charm 
of Dali’s self-proclaimed “classicism”. These late 
samples of his graphic art have gained surpris- 
ingly in spontaneity. In them, expressionist hard- 
ness and calligraphic beauty confront each other. 
A new touch of the tachist “informal” has be- 
come evident. “Alijah” is a series dealing with 
one subject alone: It describes scenes, stages and 
stations in the return of thousands of Jews to the 
country of their biblical forefathers, and in their 
successful fight for political autonomy and the 
building of Israel. The sheets of this series are 
full of a religious dynamical power. In them, Dali 
covers the ground on which the dream and the 
evident reality are fighting their battle. 


(PP. 335 — 342.) 


The House of an Architect 
Dipl.-Ing. Heinz Rall, architect, Stuttgart 


This private residence also contains the stu 
and office of its owner, an architect, with wo 
ing-space for ten assistants. Offices and priv 
living are strietly separated vertically, with a se 
rate entrance to each part. The private wing | 
two storeys (living at garden level and sleeping 
the upper floor). The offices have been arrang 
so that they can be easily transformed into st 
contained flats if this should become necessz 
The living-rooms are orientated to the south : 
west and the majority of the offices to the e 
Construction: six girders set at an axial dista: 
of 3.6o ms. from each other constitute the m 
supporting system. Horizontal double tongs 

attached to the girders to hold the ceiling bea 
Wooden supports and brickwork resp. are u 
for intermediate sections. Partitions mostly 

framework structures with boarding on b 
sides. The roof is covered with eternit slades. " 
clear structural conception is visible inside : 
out. Natural materials have been used by ı 
ference. Ceilings and boardings are of pinewo 
the floors are either clinker or undressed Swec 
granite, the built-ins are of oak. Cubic capac 
1400 m’. (pp. 3463 


From the Bronze Knife to Jet Age Cutlery 
Eating tools have changed with the times 


By Anneliese Steinhoff 


The first sets of eating tools which came into 
about 300 years ago did not leave their ow 
He carried them always on his person. Eact 
the tools being of a different origin also unı 
went a different and independent developm 
The knife as a universal tool was used by N 
since the early days of mankind. Its use as 
eating tool though appeared rather late. The k 
of the Middle Ages was tapered to a pointed 
for lifting the parcels of meat out of the bi 
a task which later was taken over by the f 
Only then the blade was rounded. The shapı 
knives and forks remained rather constant duı 
the centuries. Only the handles were modifieı 
accordance with contemporary taste. Up to 
proximately the baroque period eating tools v 
hand-made; they were singular pieces and 

sonally owned. It was left to the ıgth centur 
change all that and to make of them mass- 
duced industrial products. In the beginning 1 
still wore the characteristic features of prev 
styles and, therefore, often were ugly imitati 
Only our century with its modern and tot 
different approach to eating found new soluti 
Clear and simple lines, mostly without ornan 
tation, constitute the characteristic feature ofn 
ern cutlery and even precious silverware. St 
less steel has become a favourite object of exy 
mentation. Only sets of an intentionally rı 
design show teakwood or rosewood handles. ( 
ling sets usually have porcelain or ceramice | 


dles. (pp: 3525 


GROSSE 
KUNSTFÜHRER 
GRIECHENLAND 


Band 40/41 


ATHEN 

ARCHAOLOGISCHES 
NATIONALMUSEUM 

von Spyros Meletzis und Helen Papadakis 
— 24 Seiten Text, 88 Fototafeln, davon 10 
farbig — 5. Auflage 1969, DM 9,40 


Band 45/46 


DELPHI 

HEILIGER BEZIRK UND MUSEUM 
von Spyros Meletzis und Helen Papadakis 
— 20 Seiten Text, 88 Fototafeln — 4. Auf- 
lage 1969, DM 8,— 


Band 49/50 


ATHEN 

AKROPOLIS UND MUSEUM 

von Spyros Meletzis und Helen Papadakis 
— 44 Seiten Text mit 3 Plänen, 120 Foto- 
tafeln, davon 3 farbig — DM 10,— 


»...Die Hefte sind für jeden Freund 
Griechenlands eine Freude. Sie haben dazu 
den Vorteil, daß sie bei der großen Zahl 
und der Qualität der Bilder preiswert sind 
und das Reisegepäck nicht belasten ... « 


Obb. Volksblatt 


“... This guide book is very suitable for 
introducing the layman to Greek art and 
for providing experts and laymen with a 
fine souvenir book...” 

Greek, Roman and Byzantine Studies 


»Die Hefte scheinen mir sehr geeignet zur 

Vorbereitung auf einen Besuch, ebenso zur 

Nacharbeit und überhaupt für jeden Freund 
Griechenlands.« 

Mitteilungsblatt des 

Deutschen Altphilologenverbandes 


»... Schlechthin imponierend ist der Bild- 
teil des Delphibandes. Er zeigt den Gra- 
bungsbezirk und die wichtigsten Museums- 
stücke in vorzüglichen Fotografien... 

Unter den Landschaftsaufnahmen sind eini- 
ge, wie wir sie noch nie gesehen haben: 
von der Höhe der Phädriaden hinunter auf 
den heiligen Bezirk, der sich auf diese Weise 
ganz neu in seiner Anlage und seiner Ein- 
bettung in die heroische Landschaft dar- 
stellt... .« Gießener Allgemeine 


»Der Text des Büchleins beschränkt sich 
verständlicherweise auf eine sehr lesbare, 
knappe, inhaltlich einwandfreie Wieder- 
gabe der herrschenden literarischen Mei- 
nung zur griechischen Kunstentwicklung... 
Das Schwergewicht liegt bei der Wieder- 
gabe der sehr gut fotografierten, wie nach 
Qualität und Bedeutung zutreffend ausge- 
wählten Museumsstücke. Die Fotografie 
verdient deswegen hohes Lob... « 
Mindener Tageblatt 
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RHO 


GROSSER KUNSTFÜHRER NR. 53/54 
16 Seiten Text mit 2 Plänen, 120 Bilder, kart. mit Farbumschlag DM 10,— 


Die Insel Rhodos ist durch ihre Kunstschätze aus griechischer und mittelalter- 
licher Zeit wie durch ihre Badestrände eines der meistbesuchten Fremdenver- 
kehrsziele im östlichen Mittelmeer geworden. Durch Geschichte und Kunst der 
Insel führt der einleitende Text dieses Bildbandes, den Gregorios Konstantino- 
poulos, der Direktor des Archäologischen Museums auf Rhodos, verfaßt hat. 
120 Abbildungen, Fotos von Spyros Meletzis und Helen Papadakis, veranschau- 
lichen Kunstgegenstände, Baudenkmäler und die landschaftlichen Schönheiten 
der Insel, unter denen besonders die Kreuzritterburgen, die Akropolis von Lindos 
und die malerischen Ruinen von Kamiros, ebenso die Funde im Archäologischen 
Museum, Plastiken, Grabstelen, Amphoren und vieles andere weites Interesse 
beanspruchen dürfen. 


VERLAG SCHNELL & STEINER MÜNCHEN - ZÜRICH 











Gustaf Fredrik Rydberg (1835—1933). Strand von Ringsjön. Nationalmuseum Stockholm 


Vor der Natur gemalt (maschinell reproduziert) 


Rydberg ist der Maler der schwedischen Land- 
schaft, ganz besonders der Provinz Skane 
(Schonen), deren künstlerischer Entdecker er 
wurde. Doch wäre der Ruhm dieses alten 
Schweden wohl begrenzt geblieben, wenn ihm 
nicht mit der modernen Druckkunst ein mächti- 
ger Bundesgenosse erwachsen wäre. Vollendete 


Reproduktionen seiner Bilder künden von sei- 
ner Kunst und seiner nordischen Heimat. Vor- 
aussetzungen dafür sind der hohe technische 
Stand unserer graphischen ‚Industrie — und 
Farben. Druckfarben von unerschöpflicher Aus- 
wahl, höchster Qualität und Brillanz, mit 
einem Wort: Siegwerk-Farben. Gerne möchten 








FARBEN 


wir auch Ihnen berichten, was dieser Begriff 
alles umfaßt. Bitte schreiben Sie uns, unsere 
Informationen liegen bereit... 


SIEGWERK FARBENFABRIK 
Keller, Dr. Rung & Co., Siegburg / Rhld. 


